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Abstract 
This project investigates how the notion of hideousness and the concept of aesthetics have 
changed through time, and how the chosen theories of Rosenkranz, Kant, Bataille, Kjørup and 
Favrholdt can be used to interpret and analyze how norms of society have been challenged 
and changed, partly because of provocative works of art which have functioned as points of 
reference. For transparency an analysis of the essential concepts was carried out so that the 
understanding and use of concepts could be more comprehensible in different relations. Two 
curators from two respective contemporary art museums have been interviewed with the 
purpose of gathering empirical data from a source of expertise. This has been done to bring 
forth an extra dimension to the subject.  
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Motivation 
Hvorfor er det hæslige et så fremtrædende element i nutidig kunst? Dette spørgsmål startede 
vores nysgerrighed for projektet ’Det hæsliges æstetik’. Idealer for kunst har ændret sig lø-
bende gennem århundredes kunsthistorie, og vi fandt det derfor interessant at undersøge, 
hvorfor hæslig kunst har fået en større plads i kunstverdenen. Ligeledes er der for os en gene-
rel interesse for kunst. 
Ydermere fandt vi det interessant at søge afklaring af, om det kan lade sig gøre, at fastsætte 
nogle generelle eller objektive rammer for, hvad hæslig kunst kan være, og hvilken betydning 
hæslig kunst har i vor tid.   
Vores intuition gav i første omgang det indtryk, at begrebet æstetik giver positive associatio-
ner, og har med velbehaget ved at se noget smukt at gøre. Desuden havde vi en idé om, at der 
ikke eksisterer æstetisk objektivitet, fordi æstetik i vores optik anskues som subjektivt foran-
kret. 
Ved denne forståelse af æstetikken, vil vi undersøge om hæslig kunst overhovedet kan være 
æstetisk? Er hæslig og provokerende kunst en afspejling af tendenser i samfundet, og kan den 
medvirke til skabelsen af identitet eller ny indsigt hos mennesket, ved at vise nogle sider af 
virkeligheden, som undertrykkes af samfundsnormer? 
Et forsøg på at afklare disse spørgsmål vil være kernen for vores motivation gennem projek-
tet.  
 
Indledning 
Kunst er svær at definere, og der findes mange holdninger til, hvad kunst er. I dag bruges 
kunst blandt andet som et frirum, hvor kunstnere kan udfolde meninger og holdninger også 
de, der afviger fra samfundsnormer som et medie for ytring. Sådan har det dog ikke altid væ-
ret. Kunst må derfor forstås ud fra den tid og det samfund, som den er skabt i (Gombrich, 
2002: 39). Det er i dag almindeligt kendt, at en stor del af den kunst som ses i forskellige sam-
fund, ikke er ’smuk’ kunst, men er ofte kunst, der provokerer (Henriksen, 2002: 12). 
Kunstens fokus har sommetider været rettet mod det æstetisk skønne, og derigennem de be-
hagelige sider af verden og livet. Dog har det skønnes modsætning også gennem historien vist 
sig betydeligt i kunst ved skildringer af det hæslige i forskellige afskygninger. Men hvad er det 
hæslige og hvordan bestemmes, hvad hæslighed dækker over? Vi mener, at svaret kan findes 
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ved at se på, hvordan samfundet påvirker æstetiske idealer og omvendt, og at svaret derfor er 
dynamisk, skiftende over tid.   
Måske er hæslighed i kunst naturlige fænomener, der eksisterer i verden, som mennesker 
ikke har lyst til at forholde sig til: Livets hårde realiteter, som forgængelighed, døden, sygdom, 
det beskidte, det deforme og det utallige. Måske fremkommer det hæslige af indre følelser, der 
vækkes til live gennem individuelle forståelser af kunst.  
 
Vi undersøger det hæsliges tilstedeværelse i æstetikken, og herved er det nødvendigt at ind-
drage en historisk gennemgang af nogle af kunstens periodevise idealer for at finde ud af, 
hvordan samtiden har påvirket synet på æstetik. Efterfølgende er det relevant at se på forskel-
lige teorier, der belyser æstetik fra forskellige standpunkter. Vi har valgt først at tage ud-
gangspunkt i Karl Rosenkranz’ Aesthetik des hässlichen og David Favrholdts Æstetik og filosofi. 
Seks essays, for at undersøge objektivistiske tilgange til det æstetiske og herunder det hæsli-
ges plads i æstetikken. Dette vil vi gøre for at undersøge, om der kan gives belæg for, at der 
findes nogle objektive kriterier for det hæsliges eksistens i æstetikken.  
Hernæst vil vi se på Immanuel Kants Kritik af dømmekraften og Asger Sørensens læsning I 
lyset af Bataille med udgangspunkt i Georges Bataille for at undersøge disse teorier, der ud fra 
subjektivistiske standpunkter, forklarer det hæsliges eksistens i æstetikken. Kunstens filosofi 
af  Søren Kjørup inddrages afslutningsvis, da denne teori belyser kunst som institution i en 
nutidig kontekst.  
Ud fra disse teorier vil vi undersøge begreberne kunst, æstetik, det hæslige og herunder det 
skønne, da det er relevant at se på modsætningsforholdet eller samspillet mellem disse be-
greber.  
Ved at sætte begreberne i relation til interviews af to museumsinspektører, som er foretaget i 
forbindelse med denne undersøgelse, vil vi diskutere begreberne i en nutidig kontekst. Inter-
viewene tager udgangspunkt i to relevante udstillinger af henholdsvis kunstneren Christian 
Lemmerz på Horsens Kunstmuseum og Damien Hirst på Arken Museum for Moderne Kunst. I 
vores argumentation inddrages desuden kunsteksempler fra disse udstillinger, samt andre 
kunstværker, der vurderes som relevante eksempler. Ud fra dette opstilles en syntese, der 
skal tydeliggøre, hvordan vi mener, at begreberne spiller sammen, og hvordan de bidrager til 
at søge mod en afklaring af projektets problemstilling. 
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Problemfelt 
Det hæslige findes i mange aspekter af vores kulturelle verden. Der er både tendenser inden 
for musik, billedkunst, sub – og popkultur, hvor det ækle eller hæslige spiller en væsentlig 
rolle. Et eksempel på en subkultur inden for musikken er punkfænomenet. Punken opstod 
som en modreaktion på 70’ernes prætentiøse mainstream rock, og havde rødder i 60’er fæ-
nomenet ”British Invasion”. Det var et bevidst stiltræk, at musikken skulle lyde rodet, vild og 
larmende (Den Store Danske: punk) Litterært er Yahya Hassans meget omtalte digte  et af ny-
ere tids eksempler på, at kunst ikke behøver at være skøn for at vække interesse. Inden for 
poppens verden er det hæslige eller groteske også noget, der gøres brug af til fremkaldelse af 
et bestemt udtryk. Popstjernen Lady Gaga er kendt for sine avantgarde beklædning og optræ-
dener - for eksempel, da hun i 2010 til MTV Video Awards optrådte i den meget omtalte kjole, 
lavet af råt kød, der vækkede stor forargelse og fik medieomtale (MTV: Er Lady Gagas kødkjo-
le ægte). Det er netop tendensen til brug af det groteske, hæslige eller ækle som æstetisk ud-
tryksmiddel, som ønskes undersøgt i denne opgave. Dette med udgangspunkt i billedkunstens 
verden. Her er kunstnere som Michael Kvium, Lemmerz med flere fremme i tiden med hæslige, 
gruopvækkende og groteske værker.  
Begrebet kunst er igennem tiden blevet redefineret adskillelige gange. Vi vil i projektet skitse-
re nogle af kunsthistoriens idealer, og ydermere gøre brug af valgte teoretikere, for at forsøge 
at forstå nuværende opfattelser af hæslighed i kunst- og æstetikbegreberne. 
I det 18. århundrede blev opfattelsen af kunst, som indtil da havde været præget af et klassisk 
kunstideal, redefineret til en æstetisk teori. Der var tale om, at ordene kunst og æstetik til-
nærmelsesvis blev anset som synonyme. Det siges ofte at A.G. Baumgarten var manden, der 
grundlagde den filosofiske æstetik. Baumgarten bemærkede visse ligheder mellem det skønne 
og det medrivende i forskellige kunstformer, som havde evnen til at vække følelser i menne-
sket. Med Baumgartens værk Aesthetica får erkendelsen af det skønne og oplevelsen af det 
skønne en selvstændig plads indenfor filosofien (Jensen m.fl., 2006: 999). 
 
Det skønne var et essentielt element for at et værk opfattedes som kunst, men denne opfattel-
se har ændret sig markant. Den engelske maler Joshua Reynolds, som levede i 1700-tallet, 
mente at det er subjektive associationsmønstre, der indvirker på, hvad der er smukt og, hvad 
der ikke er. Det smukke er kun smukt, fordi vi forbinder det med noget godt, men hvis menne-
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sket var vant til noget andet – det hæslige, det deforme og så videre – ville dét ifølge Reynolds 
måske ligefrem anses som skønhed (ibid., 1024). 
I det 18. århundrede får det hæslige en plads i æstetikopfattelsen hos filosoffen Edmund Bur-
ke. Han mener: ”I stedet kommer skønheden fra egenskaber i objekter, der – formidlet gennem 
sanserne – indvirker på mennesket som oplevelser af lyst og ulyst” (ibid., 25). Æstetik kan også 
være ulyst, et ord der associerer til afmagt, ubehag og lignende. Det er også dette aspekt af 
kunsten, som Burke kalder sublim. Det sublime har større indvirkning på individet end det 
skønne, fordi det sublime er skræmmende og storslået, mens det skønne er karakteriseret ved 
at være æstetisk harmonisk. Dette er et nyt perspektiv på æstetik, der tillader det hæslige en 
plads indenfor en æstetisk rammeforståelse (ibid., 1027). Men hvorfor har denne del af æste-
tikken vundet så stor indpas i dag?  
 
Kan det hæsliges plads i kunst og æstetik skyldes, at værkerne fortæller noget om en virkelig-
hed, som i samfundet forsøges gemt væk, og at kunst derfor fungerer som et frirum? Giver 
dette kunsten et vigtigt samfundsmæssigt ærinde? Påvirker samtiden kunsten, eller er det 
kunsten, der påvirker samtiden? 
Vi ønsker at undersøge, hvad hæslig kunst er, og hvilken rolle hæslig og provokerende kunst 
spiller i dag. Derfor vil vi undersøge, hvilken tilgang museer har til denne form for kunst. 
Hvad forstås der ved begreber som ’æstetik’ og ’hæslig’, og hvorfor kan det siges, at kunst bå-
de kan være æstetisk og hæslig på samme tid. Dette har ledt os til følgende problemformule-
ring, der vil fungere som rammen for projektet. 
 
Problemformulering 
Hvordan påvirker sammenspillet mellem samfundsnormer og æstetikbegrebet i almindelig-
hed det hæsliges virke i billedkunst? 
 
Afgrænsning 
En afgrænsning af emnet må først og fremmest sigte mod at gøre det klart hvilken ontologi, 
der bruges i projektet. Da vi anskuer kunsts eksistens som afhængig af beskueren snarere end 
en uafhængig genstand, er det denne vinkel, der er udforsket i projektet. Der er således lagt 
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vægt på selve menneskets oplevelse af hæslig kunst, og der søges en undersøgelse af, hvorvidt 
subjektive eller objektive kriterier danner grundlag for menneskets vurdering af kunst, og 
kunst som medie for æstetik. Det er klart at subjektive og objektive opfattelser, fører til 
spørgsmålet om en mulig sammenfatning af disse, og i så fald hvorvidt de subjektive kriterier 
hos individet spiller sammen med de objektive fælles kriterier i samfundet i oplevelsen af det 
hæslige. I denne henseende hvordan de fungerer i forhold til hinanden. Derfor gør forholdet 
mellem menneske og samfund sig gældende i projektet. Med udgangspunkt i genstandsfeltet 
kunst og i en betragtning af ontologien menneske og samfund, ønskes den gensidige påvirk-
ning af menneske over for samfund undersøgt.  
Det har været hensigtsmæssigt for forståelsen af kunst som hæslig at pointere, hvad den ikke 
er ved at inddrage teori, der fokuserer på det skønne i kunst.  
Vi anerkender at kunstbegrebet i sig selv indeholder flere aspekter, men vi beskæftiger os kun 
med det i det omfang, at det fungerer som en ramme for et hæsligt kunstbegreb. Vi er ikke 
interesserede i at afdække kunst i almindelighed, og hvilke aspekter der definerer kunst, og 
hvilke aspekter der definerer den hæslige kunst. Selve oplevelsen og erfaringen af kunst er i 
fokus, derfor har vi fravalgt en analyse af konkrete kunstværker. 
Da vi beskæftiger os med kunstbegrebet i dets hæslige form, og hvordan denne del af kunst 
opleves af mennesket er Kant og Batailles teorier med deres subjektivistiske tilgang blevet 
anvendt. Dette har vi gjort i sammenspil med objektivistiske tilgange, der repræsenteres gen-
nem Favrholdt og Rosenkrantz. Desuden inddrages Søren Kjørup, for at undersøge kunst som 
institution.   
 
 
Dimensionsforankring 
Projektet er forankret i Filosofi og Videnskab grundet et ønske om et filosofisk teoretisk per-
spektiv. Derfor har vi foretaget begrebsanalyse som filosofisk metode for at forsøge at klargø-
re begreberne kunst, hæslighed og æstetik.   
Det er ydermere relevant at forankre dette projekt i Subjektivitet og Læring, da vi ønsker at 
belyse hæslig kunst med det faktum i mente, at individets sansning og følelser er en forud-
sætning for en æstetisk oplevelse. Vores empiri er ligeledes indsamlet ved kvalitative inter-
views, der tilhører denne dimensions metoder.  
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Ontologi 
Menneske og samfund 
I vores projekt beskæftiger vi os med kunst som genstand. Kunst er i langt de fleste tilfælde 
menneskeskabte genstande i form af malerier og skulpturer, musik litteratur og så videre. Dog 
findes kunst kun i kraft af, at mennesker anerkender kunsts eksistens. Kunstens ontologiske 
status spænder fra, at kunst eksisterer i kraft af en subjektiv oplevelse hos mennesket til, at 
kunsts tilstedeværelse er et kulturelt eller socialt produkt af samfundet.  
 
Det er altafgørende for kunst, at mennesket ser på den og forholder sig til den. Det er dette 
aspekt, der betegnes som receptionsdimensionen i kunst. Kunst modtages af et publikum, der 
gennem kunstværket får en oplevelse. Oplevelsen kan både være positiv og negativ afhængig 
af hvilke følelser, der opstår i mennesket. Kunstoplevelser kan påstås at være subjektive, men 
udover dette vil det undersøges, om der også ligger noget generelt i mennesket, der er med-
bestemmende for, hvad mennesket opfatter som smukt og skønt eller hæsligt, farligt og gru-
somt.  
For det første kan den enkeltes oplevelseshorisont og erfaringer være med til at give menne-
sket associationer til gode eller dårlige erfaringer i beskuelse af et kunstværk. Det er også det 
enestående ved menneskets opfattelse af kunst, det som man ikke kan forklare ud fra påvirk-
ninger og erfaringshorisonter, det individuelt menneskelige.  
Er tiltrækningen af det hæslige noget, der ligger menneskets natur, eller er det noget menne-
sket opdrages til gennem normer i samfundet og kulturelle værdier.  
 
Metode 
Hermeneutik 
Projektets metode er overordnet hermeneutisk, da vi gennemgående bygger undersøgelsen 
på fortolkninger af fænomener og begreber. Dette angår både den anvendte teori og de ad-
spurgte i vores interviews. 
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Begrebsanalyse 
I vores projekt anvendes begrebsanalyse som filosofisk metode. Dette gør den, fordi vores 
projekt er afhængigt af forsøgsvis at klargøre og eksplicitere begreber som kunst, æstetik og 
hæslighed. Disse begreber er ikke natural kind hvilket betyder, at de er svære at definere, ef-
tersom det er begreber, der i fysisk forstand ikke har en essens (Kappel, 2004: 138).  De be-
greber som vi beskæftiger os med er komplekse, metafysiske begreber, og er derfor uden en-
tydige definitioner.  
Karakteristisk for disse begreber er derfor, at de har subjektive elementer i den forstand, at 
personer kan have forskellige holdninger til, hvad der er hæsligt eller skønt. 
Begreber som disse kan variere i betydning afhængigt af, hvilken kontekst de optræder i, og 
hvem de benyttes af. Det er for eksempel forskelligt hvordan et fænomen opleves i naturen, 
eller hvordan det opleves gennem et kunstværk. Begreber som disse har på denne måde for-
skellig indvirkning på mennesker afhængigt af, hvilken kontekst de optræder i. 
Vi vil bruge begrebsanalyse til at lave en syntese, der skal forsøge at tydeliggøre, forholdet 
mellem subjektive og objektive faktorer for hæslighed i forbindelse med kunst. 
Begrebsanalyse er ikke en operationel metode, der på forhånd bestemmer en analytisk frem-
gangsmåde. Dog indebærer denne analyseform begrundet og fornuftig argumentation for, 
hvorfor den givne fremgangsmåde er hensigtsmæssig  og kan bidrage til at søge svar på de 
filosofiske spørgsmål, som vi ønsker at besvare (ibid., 132). Dette gør vi ved at inddrage teore-
tiske forklaringer af begreberne og herefter forsøge at opstille modeksempler. Vi vil herved 
undersøge, hvad som hører inden for denne definitionsramme, men falder uden for vores 
genstandsfelt (ibid.). 
I studiet af metafysiske spørgsmål, som for eksempel spørgsmålet om, hvorvidt det hæslige 
kan være æstetisk, er det der kaldes the method of possible cases relevant at bruge. Dette er en 
fremgangsmåde inden for begrebsanalyse, som indebærer, at der opstilles en række mulige 
udfald af en hypotetisk situation. På denne vis er det muligt at finde ud af, om en definition er 
tilstrækkelig eller mangelfuld (ibid., 134). At kunne bruge og tænke begreber ind i forskellige 
sammenhænge, er på denne måde bestemmende for at beherske begreberne og at forstå, hvad 
begreberne indeholder. 
Målet med dette er ikke at definere et begreb ud fra en række enkle forhold, der knytter sig til 
begrebet, men at undersøge hvad for eksempel det hæslige er i en bestemt sammenhæng, 
hvilket kunne være i forhold til kunst (ibid., 136). Denne begrebsanalyses ærinde er ikke at 
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lave enkle, leksikalske definitioner af begreber, men at lave en syntese, der forsøger at give 
forståelse for og klargøre begrebernes funktion i sammenhæng med hinanden, og den kon-
tekst de er en del af (Hansson, 2006 :7). 
Dette projekt vil også bruge den fremgangsmåde, der kaldes the method of successive impro-
vements (ibid., 20). 
Denne begrebsanalytiske fremgangsmåde bygges op i dette projekt, ved at vælge et givent 
teoretisk udgangspunkt at gå ud fra. Hernæst udpeges og diskuteres teoriernes mangler eller 
uklarheder, for at finde frem til, hvordan disse kan præciseres til en syntese, der er hensigts-
mæssig. Dog er det her tilmed nødvendigt at overveje, om syntesen har lignende mangler, og 
på samme måde kan præciseres, så denne bliver så oplysende og relevant som muligt (ibid.). 
Her vil den tidligere nævnte method of possible cases inddrages, ved at bruge eksempler fra 
vores interviews og fra kunst til at diskutere teoriernes omfang og præcision. 
I dette projekt inddrages forskellige teoretiske bud på forståelse af begreber som kunst, det 
hæslige, æstetik og så videre. Disse teoretiske positioner bruges som udgangspunkt for en 
diskussion og præcisering af begreberne ved at udpege uklarheder.  
 
Det kvalitative forskningsinterview 
I det følgende afsnit vil metodologiske overvejelser af vores kvalitative ekspertinterviews 
præsenteres for at klargøre, hvordan denne viden kan bidrage til at forstå interviewperso-
nernes oplevelse af kunst, æstetik og hæslighed. Desuden skal dette afsnit udtrykke, hvilke 
usikkerheder der kan være, ved at gøre brug af denne form for interviews i projektet. 
Vi har valgt at lave kvalitative semistrukturerede ekspertinterviews i vores projekt, fordi vi er 
interesserede i at undersøge, hvordan de interviewedes beskrivelser af begreberne kunst, 
æstetik og det hæslige forstås af den enkelte interviewperson (Kvale og Brinkman, 2009: 144).  
Vi har valgt at lave to interviews med henholdsvis Julie Horne Møller (JHM) som er museums-
inspektør på Horsens Kunstmuseum og med Dorthe Juul Rugaard (DJR) fra Arken Museum for 
Moderne Kunst. Begrundelsen for dette er, at det for projektet er hensigtsmæssigt at inter-
viewe personer, der beskæftiger sig med kunst som en del af deres livsverden1, og derfor har 
en stor forståelse for kunst. Desuden udstiller de respektive museer jævnligt kunst med de 
                                                        
1 Begrebet livsverden er lånt fra Jürgen Habermas’ begrebsunivers. 
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relevante temaer. Interviewpersonerne har dermed en viden om museumsbrugere og de før 
omtalte begreber.  
Interviewpersonerne er begge uddannet i kunsthistorie, og har derfor en faglig baggrund for 
denne undersøgelse. Fordelen ved denne form for interview er, at der ved brug af en semi-
struktureret interviewguide kan præciseres spørgsmål og herved få meget nøjagtige svar, da 
formen kan minde om en hverdagssamtale (ibid., 48).  
En faldgrube ved det kvalitative interview er, at vi med denne metode ikke entydigt kan af-
dække en generel tendens. Derimod muliggør det kvalitative interview dybdegående besva-
relser, der er afklarende i forhold til  de begreber, som vi interesserer os for i projektet.  
 
Specifikt for det ene interview, foregik en omvisning på Horsens Kunstmuseum med inter-
viewpersonen som omviser. Dette bevirkede at interviewpersonen fik mulighed for at ud-
trykke sig monologisk uden at blive præget af direktionen af vores spørgsmål. Dog kan inter-
viewpersonen stadig være præget af museets institutionelle agenda. Museet som institution 
er dog ikke af uvæsentlig karakter, og den udtrykkes som en museumsideologi gennem muse-
umsinspektøren. 
Derpå var det et bevidst valg, at tilvejebringe en interviewsituation, der var mindst muligt 
præget af interessen for vores projekt.   
De interviewede er eksperter, og dette kan også bevirke, at deres svar kan være præget af at 
ville fremme en bestemt faglig og subjektiv vinkel på emnet. Det har derfor været nødvendigt 
for os på forhånd at have tilegnet os viden og være forberedte, for at få en meningsfuld og kva-
lificeret dialog i interviewet (ibid., 167). 
Den semistrukturerede interviewguide er opbygget tematisk efter de begreber vi ønsker at få 
afklaring af, hvilket er vigtigt for at kunne bruge interviewene i en analyse (ibid., 150).  
Historiske gennemgang af kunstidealer 
Idealer for kunst gennem tiden 
Dette afsnit vil redegøre for relevante periodiske idealer for æstetik i kunst, der har været 
gældende gennem tiden. Dette gøres med henblik på at give et overblik over æstetikbegrebets 
tilkomst og udvikling i kunst og herunder dets relation til samtiden.   
Husnr.: 9.1 Hum-bach 3. semester 
 
Gruppe 9 2013 anslag: 179.253 
Side 15 af 85 
Når kunsts opfattelse og ændringer skal forstås, er en historisk gennemgang nødvendig. Der 
vil i denne gennemgang ikke kun være fokus på billedkunst. Ved en undersøgelse af hæslig 
kunst, kan skøn kunst ikke udelades. Relevant historie for projektet går tilbage til antikken, 
hvor filosofferne grundlagde det klassiske skønhedsideal (Henriksen, 2002: 19).  
 
Antikken 
Ved formuleringen af skønhedsidealet er Platon en af de væsentligste filosoffer. I Platons Hip-
pias Maior2 er et at emnerne en bestemmelse af, hvad skønhed er. Her forklares det af Hippias, 
at skønhed skaber nydelse gennem syn og hørelse eller, at skønhed er en bestemt kvalitet ved 
en bestemt genstand. Mere problemfyldt er det for Hippias, at forklare skønhedens idé eller 
hvad selve det skønne er (ibid.).  
Ifølge Platon er skønhed ikke en bestemt egenskab ved en bestemt ting, derimod en synlig 
repræsentation af den højeste idé, som er skøn, sand og god. Platon mener, at skønheden er 
tingens fuldkommenhed, og at de tilsammen befinder sig i en orden. Alligevel er skønheden 
altid bundet til en genstand, som kan være kunstværket (ibid., 20). 
Antikkens kunstbegreb er anderledes end det, der ses i dag. I antikken var kunsten knyttet til 
en funktion. Digtet var et læredigt, teater var et politiks redskab og den figurative kunst an-
vendtes til udsmykning af helligdomme. Dermed havde kunst en samtidig funktion af religiø-
sitet, moral eller politik. Selvom disse er praktiske redskaber, behandler Platon skønheden 
som et metafysisk begreb. Platon giver ikke en samlet kunstfilosofi, men hans betragtninger 
er vigtige. Disse kan sammenfattes i nogle enkle sætninger: ”(…) at ikke alt som er skønt, er 
kunst, til gengæld er al sand kunst skøn kunst. At ikke alt der fremstår som skøn kunst, faktisk er 
det” (ibid., 22).  
Hvis den skønne og sande kunst skal skabes, må den række ud over den rene naturefterlig-
ning, og derimod efterligne gudernes skaberkraft. På denne måde kan kunst give ny indsigt i 
det værende (ibid., 23).  
Platon er ikke alene om at behandle kunst, ligeledes beskæftiger Aristoteles sig med begrebet. 
Platon og Aristoteles er dog ikke enige. Aristoteles mener modsat Platon, at kunsten skal ef-
terligne den verden, mennesket kender (ibid., 26). Aristoteles behandler i mindre grad kunsts 
egenskaber, men derimod hvordan den konstrueres og produceres. Derudover skriver han 
                                                        
2 Her refereres til Platons dialog om skønhed, Hippias Maior. 
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om kunst som en social og uddannelsesmæssig faktor, og hvordan den virker for både kunst-
neren selv og publikum (ibid., 24).  
Kunst kan ifølge antikkens filosoffer fremstille det barbariske og det komiske og på samme tid 
være skøn. Alligevel er der grænser for det skønne. Kendetegnende for det hæslige er defor-
mitet og det uproportionerede, og dette er netop modsætningen til det skønne og vil derfor 
ikke kunne optræde i kunst (ibid., 27).   
Således er symmetri og harmoni nøgleord i forhold til skønhedsidealet. Fuldkommenhed 
kommer til udtryk i den skønne kunst ved for eksempel harmonien mellem forskellige ele-
menter i kunstværket, der således udtrykker en helhed. Det naturskønne placeres overfor det 
kunstskønne, idet kunsten anses som skøn i efterligningen af naturen eller en bagvedliggende 
verden (ibid., 28). 
 
Middelalderen 
I denne periode videreføres idéen om det skønne, sande og gode som repræsenterende for en 
højere idé. Dog gælder det nu, at den katolske kirke har magt over, hvad kunst må fremstille. 
Den udøvende kunstner ses som ’et barn af Gud’ og skal gennem kunstværker efterligne Guds 
skaberværk. Indsigt i kunst sker ikke længere gennem staten som i antikken, men gennem 
kirken. Teologien skal forklare kunsten frem for filosofien (ibid.,). Kunst får i kirkerne blandt 
andet funktion som middel til afskrækkelse. Skulpturer af Bernini viser for eksempel hvilken 
skæbne, der venter det 'syndige' menneske.  
Ved disse værker opstår spørgsmålet om, hvordan det skønne repræsenteres ved det umid-
delbare hæslige (ibid., 29). Dette problem berøres af en kristen nyplatoniker ved navn Skt. 
Augustin, der mente, at alt har del i verdens skønhed. Dermed er det grimme og det hæslige 
også en del af verdens skønhed. Et billede med et grusomt motiv kan nu have et klart udtryk, 
velproportionerede dele, fremstå som en helhed og dermed være skønt (ibid., 30).  
 
Renæssancen 
I Renæssancen er lyset et vigtigt element i kunst, og en maler som netop bruger fokuseret lys i 
sine billeder, er Caravaggio. Hans billeder er ofte meget græmmende, og skildrer slagsmål, 
mord og udplyndringer. I disse billeder forøges stemningen af et ovenfra kommende lys (ibid., 
31).  Caravaggio forholdte sig skeptisk overfor datidens måde at male skønne billeder på, og 
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malede af denne grund selv med mere voldsom udtryksfuldhed. Caravaggio fik til opgave af 
kirken at afbillede evangelisten Matthæus. Caravaggio malede en mere realistisk udgave af 
Matthæus, som var skaldet, havde støvede fødder og rynker i panden. Dette var Caravaggios 
egen idé om, hvordan han skulle skildres, men da kirken så dette, skabte det hysteri, og han 
blev tvunget til at male et nyt billede, hvor han og bibeholdte kirkens tidligere idéer om, hvor-
dan evangelister burde skildres (Gombrich, 1997: 30-31). 
Caravaggios måde at udtrykke sig på, var provokerende i samtiden (Henriksen, 2002: 31). 
Provokerende kunst blev i den efterfølgende tid mere udbredt. Dette var blandt andet skil-
dringer af det skændselsfulde og letfærdige, såsom brugen af den nøgne kvindekrop, der bli-
ver et gennemgående motiv op mod 1800-tallet (ibid.). 
Der ses ligeledes kunst med samfundskritik og satirisk indhold, hvilket er fremtrædende hos 
kunstneren William Hogarth. I disse billeder skildres historien om menneskets svage karakter, 
såsom det dovne menneske, skøgerne og de kærlighedsløse ægteskabers skæbne. Formålet 
med Hogarths værker var moralsk belæring, og værkerne skulle skildre konsekvensen af ikke 
at adlyde de gængse dyder (ibid., 32). Hogarth mente, at kunsten han fremstillede var skøn, 
selvom den forestillede uskønne motiver. Han mente, at skønheden ikke skulle findes inde for 
selve motivet, men i stedet som en del af en overordnet helhed (ibid.). 
 
Æstetikkens begyndelse i Oplysningstiden 1700-tallet  
Caravaggio og Hogarth var blandt mange andre en del af Oplysningstidens centrale projekt, 
der omhandlede frigørelse af mennesket som fornuftsvæsen og forskyldte en kritik af både 
kirke - og kongemagt, hvilket også lod sig fremkomme i kunst (Jensen m.fl. 2006: 898). 
Der opstår med tiden en ny disciplin inden for kunstfilosofien, nemlig æstetikken. Alexander G. 
Baumgarten kaldes æstetikkens fader. Baumgarten nyfortolker forholdet mellem kunstens og 
logikkens, moralens og metafysikkens områder, og herved grundlægger han æstetikken som 
en disciplin. Med æstetikken kommer et nyt syn på kunsten, og skønhedsbegrebet håndteres 
således også anderledes. Hvor skønhedsbegrebet tidligere indgik i et overordnet metafysisk 
verdensbillede, bliver begrebet nu set i et erkendelsesteoretisk perspektiv (ibid., 33). Ifølge 
Baumgarten gør kunst brug af en sanselig forestillingsform, da kunst kendetegnes ved evnen 
til at påvirke de menneskelige følelser. Han mener dertil at kunst enten frembringer lyst eller 
ulyst. Dog skal kunsten ikke blot vække følelser, den skal også kunne lade mennesket møde 
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noget førhen ukendt (ibid., 34). Baumgarten udvikler en selvstændig teori for kunst, hvor 
kunst forklares som et erkendelsesredskab. Herved gør han kunsten autonom, den er ikke 
længere i metafysikkens tjeneste og hører heller ikke til logikkens områder. Kunst fortæller 
ifølge Baumgarten en æstetisk sandhed, og kunst viser sin sandhed gennem skønhed, og der-
med bygger teorien også her på et skønhedsideal (ibid.). Dette betyder dog ikke at kunstvær-
ket i sig selv behøver være smukt, men bunder i at den æstetiske erkendelse skal være fuld-
kommen, før skønhed opstår. Herved opfattes skønhed som en egenskab i subjektet hos den 
oplevende af kunstværket, frem for tidligere, hvor skønhed blev opfattet som værende kunst-
værket og dermed som en genstand eller et objekt (ibid., 35). 
Med æstetikken og den nye betragtning af kunst, opstår en større frihed ved kunst. Denne 
frihed består blandt andet i, at kunst ikke længere skal formidle metafysisk og moralsk indsigt 
(ibid., 36). Frihed bliver også tydelig idet at kunst ikke længere er bestillingsarbejde, som be-
tales af kirken eller statsmænd. Fokus flyttes fra kunstværket til kunstneren (ibid., 28).  
 
Sublim kunst  
I betragtningen af at kunst er andet end skøn, bliver brugen af begrebet sublim kunst gælden-
de. Det sublime har betydning for kunstbegrebet i den henseende, at den muliggør en kunst, 
der foruden det skønne rummer det hæslige. Dermed har skønhed ikke patent på kunst, da 
den i dette tilfælde ikke vil kunne betragtes som sublim (Henriksen, 2002: 89). 
Derved er det gældende, når der tales om kunst som sublim, at der findes to sider af dette be-
greb, og det skønne og det hæslige udelukker hermed ikke hinanden, men danner grundlag 
for at tale om kunst som en helhed. 
Den britiske filosof Edmund Burke er den første, der udformer en æstetik om det sublime i 
1757, kaldet A Philosophical Enquiry into the Origin of our Ideas of the Sublime and the Beauti-
ful. Heri skelner han mellem det skønne og det sublime, som to forskellige æstetiske kategori-
er (ibid., 94). Burke mener, at skønheden påvirker mennesket gennem sanserne, hvorimod 
det sublime opstår gennem følelser som lidenskab og frygt slippes løs (Eco, 2005: 290). Dette 
er bidrager til inspirationen af Immanuel Kants begreber indenfor æstetikken i Kritikken af 
dømmekraften (Henriksen, 2002:97).  Denne vil uddybes i projektets teoretiske del. 
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Gruen i litteraturen 
Litteraturen og det skrevne ord fylder meget i det 19. århundrede. I denne tid er Edgar Allen 
Poe en vigtig forfatter, og er kendt som horror-genrens fader. I Poes litteratur dyrkes det 
morbide, det obskøne og det makabre (ibid., 41).  
En anden vigtig kunstner er den franske Charles Baudelaire, som mener at død, vold og ag-
gression bør skildres i kunst, og denne form for kunst betragter Baudelaire som skøn. Ifølge 
Baudelaire findes der flere former for skønhed, og derved bør et nyt skønhedsbegreb frem-
komme. Ifølge Baudelaire bør den skønne kunst fremstille verden så sand som mulig, da den 
sande verden er konfliktfuld. Den sande skønhed sammenligner han med livet, som både er 
berusende og grueligt (ibid., 42). Denne sandhed skal hjælpe mennesket, til at forstå flere si-
der af den verden det lever i. Kunsten som ikke fremstiller denne sandhed, er uskøn og der-
med falsk og gavnløs.   
Selvom Baudelaire skriver om livets grufulde sandheder, er hans digte skrevet i en strukture-
ret og kontrolleret form. Der ses altså en modsætning mellem det forkrøblede og det elegante 
i hans digte (ibid., 42).  
 
Det hæsliges æstetik 
Karl Rosenkranz formulerer i værket Aesthetik des Hässlichen fra 1853, det mest tydelige for-
søg på en æstetik om det hæslige. Denne vil uddybes længere fremme i projektet. 
I forbindelse med Rosenkranz må Georg W.F. Hegel nævnes, da deres æstetikker har visse 
fællestræk. For eksempel mener de begge, at uden skønhed ville det ånds-, natur- eller kunst-
hæslige ikke kunne eksistere (ibid., 48). I henhold til Hegel kan kunst kun erfares af menne-
sket gennem sanserne, og hans æstetik antages dermed som kunstfilosofi (ibid.). Æstetisk er-
faring af skønhed vil dermed aldrig være en lige så gyldig erkendelse af sandheden som den 
intellektuelle filosofiske erkendelse. 
”Hegel er subjektfilosof og sætter fornuften i centrum” (ibid). Åndens3 bevidsthed er derfor væ-
sentlig at have for øje i en forståelse af det udgangspunkt, han operer ud fra i sin bearbejdning 
af kunst og skønhed. Kunsts skønhed kan udelukkende betragtes af menneskets åndsvæsen til 
forskel fra naturens skønhed. 
                                                        
3 ”Ånden er for Hegel noget, der åbenbarer eller udfolder sig. Men noget åbenbarer eller udfolder sig 
kun i forholdet til noget andet og ved at komme uden om sig selv i dette forhold” (Lübcke, 2010:750). 
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Det hæslige ville aldrig kunne forekomme i kunst, hvis ikke skønhed var til stede – og om-
vendt ville skønhed ikke eksistere uden hæslighed. De er afhængige af hinanden og den kon-
trast de tilsammen udgør, er deres eksistens. For at forklare begrebet skønhed, må der derfor 
også forklares, hvad det ikke er. Denne begrebsdannelse kalder Hegel for negationen. Det er 
denne, der skaber forskellen, og her opnår begrebet anerkendelse ved enkelt-negationen (ibid., 
49). ”Hvis ikke en ting var forskellig fra noget, var den heller ikke noget i sig selv. Således er for-
skellen tingenes indbyrdes betingelse” (ibid). Denne differentiering er fundamentet for alle ting, 
og det er denne lighed, der ophæver forskellen og skaber identitet for det enkelte begreb, 
dobbelt-negationen. Skønhed er skønhed, fordi noget andet er hæsligt. Skønhedsbegrebet eller 
hæslighedsbegrebet i kunst, kan kun eksistere såfremt modsætningen er til stede. 
 
Ekspressionismen  
Omkring år 1900 opstår den ekspressionistiske billedkunst, som bryder med de traditionelle 
regler for kunst, og hvad der opfattes som skønt. I ekspressionismen anvendes klare farver og 
uklare omrids, hvilket tydeligt viser et symbolsk opgør med de tidligere grænser for maler-
kunst (Henriksen, 2002: 66). 
En fremtrædende kunstner er Edward Munch, som især er kendt for værket Skriget fra 1895. 
Dette værk visualiserer den eksistentielle tvivl og frygt, som Munch mente mennesket følte i 
sin samtid. Munch mente ikke at kunsten skulle behage publikum, men derimod bevæge dem, 
og fortælle om virkelighedens realiteter og ulykkelige tilstande (ibid., 68).      
 
Surrealismen 
Pablo Picasso ses som en typisk avantgardekunstner, idet han med sin kunst tog afstand fra 
opfattelsen af, hvordan kunst skulle se ud. Han var modstander af, at kunsten nødvendigvis 
skulle være skøn, og at denne skønhed skulle fremkomme ved efterligning af naturen. I stedet 
så han skønheden som en begrænsning for kunst, og han behandlede i sin kunst det unaturli-
ge, vanskabte og anormale. Picasso var en stor inspiration for de surrealistiske kunstnere. En 
af disse var Salvador Dalí, der betragtede Picasso som en af de første, der bevidst malede det 
hæslige. Dalí er en af de mest spektakulære surrealister, som bevidst søgte provokationen 
(Henriksen, 2002:85). 
Psykologiens fremgang fik stor betydning for surrealisterne, og kunstværkerne var inspirere-
de af Sigmund Freud og hans analyser af det syge sind (ibid., 86). Værker som er drømmelig-
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nende gav afløb for og adgang til de dybere lag i menneskets natur. Kunst var nu ikke længere 
udtryk for noget rationelt, men det ubevidste der gemte sig bag menneskets fornuftsstyrede 
overflade (ibid., 87). 
 
Kunst uden mening 
Inden for avantgardekunst opstår en form for metakunst, det vil sige at kunsten har sig selv 
som indhold og ikke længere søger en dybere begrundelse i den filosofiske teori. Avantgarde-
kunsten gik imod tanken om at meningsfyldt kunst skulle være skøn, men prioriterede me-
ningsløshed i kunst (Henriksen, 2002: 119). 
Udøvere af den meningsløse kunst er den dadaistiske kunstretning. Dadaisterne havde til 
formål at lave kunst, som var anderledes i et nyt sprog og som fremstod absurd og bizar. Mar-
cel Duchamp var en frontfigur i dadaismen, og han mente, at hvis skøn kunst var den eneste 
gode kunst, så måtte man lave uskøn kunst eller antikunst (ibid., 119). 
Duchamp er kendt for sine ready mades, hvor der udstilles brugs- eller dagligdagsting som 
værende kunst. Han lavede et skelsættende værk med titlen Fountain (1917), som blot var et 
urinal. Værket blev indsendt til The Independent's Exhibition i New York, men blev afvist. Dog 
opkøbte flere museer disse urinaler, signeret af Duchamp (Favrholdt, 2000: 75). Dette var en 
helt bevidst provokation som var rettet mod den samtidige kunstopfattelse, som ifølge Du-
champ skulle udfordres. Ved accepten af disse ready mades som kunstværker, satte Duchamp 
spørgsmålstegn ved kunstens originalitet i forhold til det masseproducerede (Henriksen, 
2002: 120). I Andy Warhols popkunst ses en tilsvarende tanke, og her problematiseres kun-
stens værdi i forhold til andre fænomener. Popkunsten tog afstand fra denne tanke, ved at 
gøre kunsten til en 'vare’. 
 
Kunst som fristed 
Med studenteroprørene i 1960’erne bliver Herbert Marcuse en vigtig filosof inden for både 
ungdomsoprøret, men også i forhold til kunst. Efter oprørene udgav han i 1977 The Aesthetic 
Dimension, som beskriver hvorledes kunsten er det sidste fristed for en frigørende fantasi 
(Den Store Danske: Herbert Marcuse). 
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Teori 
Rosenkrantz: Die Ästethik des Hässlichen 
Die Ästethik des Hässlichen, udgivet i 1853, er Karl Rosenkranz forsøg på at retfærdiggøre det 
hæsliges eksistens indenfor kunst (Hagen, 2002: 44). Selvom Rosenkrantz var inspireret af 
Hegel, kritiserede han Hegels æstetik for kun at fokusere på det skønne, og derigennem igno-
rere det hæsliges eksistens. Rosenkranz mente, at det hæslige fortjener en plads indenfor 
æstetikken, da det er en naturlig del af verden (ibid., 43-44). 
”Rosenkranz ser i øvrigt ikke det hæsliges eksistens i kunsten som mere mærkværdigt, end når 
biologien også rummer sygdommen, når etikken rummer det onde, eller når religionen rummer 
synden” (ibid.) 
Rosenkranz har, for at kunne forklare det hæsliges berettigelse indenfor kunsten, derfor væ-
ret nødsaget til at udforske begrebet hæslighed i alle dets facetter. Rosenkranz skriver: 
 
“Ich rolle gleichsam den Kosmos des Hässlichen auf von seinem ersten kaotischen Nebelflecken, 
von der Amorphie und Asymmetrie an bis zu seinen intensivsten Formationen in der unendtli-
chen Mannigfaltigkeit der Desorganisation des schönen durch Karikatur. Die Formlosigkeit, die 
Inkorrektheit und die Däformitet der verbildung machen die verschiedenen Stufen dieser in sich 
kosekventen Reihe von Metamorphosen aus”  (Rosenkranz 1990: 5). 
 
Rosenkranz forklarer, hvordan denne udforskning blandt andet har indebåret berøring af 
modbydelige materier og en nødvendig omtale af visse emner ved deres faktiske navn. Ro-
senkranz nævner blandt andet, at han som teoretiker har været nødsaget til at udforske di-
verse billedlige ’kloakker’4 som for eksempel Herodots sodatiske opfindelser, der refererer til 
Herodots beskrivelser af ægyptisk balsamering af lig (ibid., 8). 
 
Indførelse af hæslighed som æstetisk begreb 
Ved indførelsen af begrebet omkring det æstetisk hæslige, retfærdiggør Rosenkranz det hæs-
liges berettigelse, til at være omfattet af æstetikken. Rosenkranz argumenterer for, at grund-
laget for berettigelsen ligger i, at det æstetisk hæslige bør ses, som negativ æstetisk modpol til 
det æstetisk skønne. Rosenkrantz argumenterer yderligere med, at det æstetisk hæslige i 
                                                        
4 Dette er Rosenkranz’ eget billedlige udtryk for visuelt frastødende genstande. 
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kunst eksisterer på det æstetisk skønnes betingelser: “Wäre das schöne nicht, so wäre das Hässli-
che gar nicht, denn es existiert nur als Negation des selben” (ibid., 14). Ifølge Rosenkranz er det skøn-
ne ”(...) oprindeligt en guddommelig ide, mens det hæslige er sekundært og skylder det skønne sin eksi-
stens” (Hagen, 2002:44). Det æstetisk hæslige virker altså som sekundært i forhold til det æstetisk 
skønne, men også som dettes negation (Rosenkranz, 1990: 14). Ifølge Rosenkranz er det æstetisk 
hæslige altså afhængigt af det æstetisk skønne, fordi det æstetisk skønne, er den positive be-
tingelse for det æstetisk hæsliges eksistens, hvilket tilføjer en begrænsning til det æstetisk 
hæsliges eksistensgrundlag. Herigennem argumenterer Rosenkranz for, at det æstetisk skøn-
ne er absolut, hvorimod det æstetisk hæslige er relativt, idet det æstetisk skønne konstituerer 
det æstetisk hæsliges eksistens (ibid.,14-15). 
 
“Die Betrachtung des Hässlichen ist daher eine durch das Wesen desselben genau begrenzte. Das 
Schöne ist die positive Bedingung seiner Existenz (…) dass es aber das Hässliche ist, das ist nur 
möglich durch seine Selbstbeziehung auf das Schöne, an welchem es sein Mass besizt. Das 
Schöne  ist also, wie das gute, ein Absolutes, und das hässliche, wie das Böse, ein nur Relatives” 
(ibid). 
 
Rosenkranz argumenterer for, at der er et symbiotisk forhold mellem det skønne og det hæs-
lige, da det hæslige kan være med til at understrege eller karikere det skønne, og det umid-
delbart skønne i visse henseender kan tillægges en karakter af hæslighed (ibid.). Derudover 
argumenterer Rosenkranz for at dette symbiotiske forhold mellem det hæslige og det skønne, 
har sit udspring i det fælles konstituerende element, for de to begreber i form af ideen. Fordi 
ideen er tilfældig, får det hæslige mulighed for at fremtræde, idet ideen i dens totalitet rum-
mer den frihed der muliggør det hæsliges fremkomst (Hagen, 2002:47). 
 
”(…) ideen, der som frihed tillader tilfældigheden at råde, hvorved også det hæslige får mulighed 
for at fremtræde. Ideens totalitet indeholder denne spænding mellem det skønne og det hæslige, 
men besidder også magten til at samle modsætningerne i skøn enhed. Livets dramatiske dybde 
implicerer også det hæslige.  Det skønne bliver i den overfladiske fremstilling usandt – fx som 
ensidigt udtrykt, uden kontraster – og derved hæsligt” (ibid.,44). 
 
Herigennem argumenterer Rosenkranz også, at kunsten, hvis den vil fremstille virkeligheden i 
alle dens aspekter, ikke kan udelukke det hæslige. 
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”Hvis kunsten ikke vil nøjes med at bringe ideen ensidigt til anskuelse, kan den heller ikke und-
være det hæslige (...) hvis natur og ånd skal komme til udtryk i hele deres dramatiske dybde, så 
må det naturligt hæslige, så må det onde og det djævelske ikke mangle” (ibid., 47-48). 
 
Herigennem kan der argumenteres for, at det skønne og det hæslige ifølge Rosenkranz via 
deres kontrast, bekræfter hinanden. Rosenkranz argumenterer også for, at skønheden kan 
være hæslig hvis den ikke er ægte, fordi den i hans øjne bliver til et rent ornament (ibid., 44). 
 
Om ordet hæsligheds negative betoning 
Ifølge Rosenkranz frembringer det hæslige generelt kun negative associationer hos menne-
sker, fordi det hæslige er forbundet med den menneskelige sanselighed og erkendelsesevne. 
Da erkendelsesevnen udover sansning og reception konstitueres af individuel erfaring, un-
derstøtter dette Rosenkranz argumentation for, at den menneskelige forestilling om hen-
holdsvis det hæslige og det skønne, ikke bunder i logisk argumentation, men derimod i det 
erkendte eller tillærte, og dermed ikke det sanselige.  
 
”Det hæsliges rige er, som vi kan se, lige så stort som den sanselige fremtrædens rige overhove-
det – den sanselige fremtræden, for det er første gennem formidling af den ydre fremstilling, at 
det onde og åndens undselige selvfremmedgørelse bliver et æstetisk objekt” (Hagen, 2002: 45). 
 
Når mennesket forestiller sig det hæslige, medfører det derfor automatisk negative associati-
oner, som dog på ingen måde bunder i logisk argumentation, men derimod tillært viden. 
 
Kategorisering af hæslighed 
Rosenkranz inddeler det hæslige i tre hovedkategorier, som definerer forskellige variationer 
af det hæslige; det tarvelige, det modbydelige og karikaturen. Det tarvelige udgøres af det ind-
skrænkede, det endelige og det begrænsede, herunder det smålige, det svagelige og det nedrige 
som undergrupper. Disse undergrupper indeholder yderligere fire undergrupper, som indbe-
fatter det almindelige, det tilfældige, det vilkårlige og det rå, hvor det rå blandt andet indehol-
der elementerne det brutale og det frivole (Henriksen 2002:45). Begreberne indenfor katego-
riseringen af det modbydelige, har et endnu stærkere udtryk end det tarvelige, og indbefatter 
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det klodsede, det døde/tomme og det afskyelige, hvor det afskyelige har underkategorierne det 
ækle og det onde (ibid., 45-46). Den sidste hovedkategori i form af karikaturen relaterer til det 
komiske og gør brug af underkategorierne det latterlige og det satiriske (ibid., 46). Den værste 
kategori af det hæslige er ifølge Rosenkranz: ”(…) den form for hæslighed som er villet (…)” 
(ibid., 46). Denne intenderede form for hæslighed findes ifølge Rosenkranz især indenfor ka-
tegorien det onde.  
 
Om det tiltalende ved det hæslige og modeprægede tendenser 
Ifølge Rosenkranz kan det hæslige også virke tiltalende (Rosenkranz, 1990: 48). Rosenkranz 
inddeler det tiltalende ved det hæslige i to kategorier henholdsvis det sunde tiltalende og det 
usunde tiltalende. 
 Det sunde tiltalende ved det hæslige definerer Rosenkranz som de hæslige elementer, 
der kan indgå i eksempelvis et kunstværk. Disse elementer kan virke understøttende 
for de æstetisk skønne elementer i værket, og har derfor en tilknytning til det æstetisk 
skønne, hvilket ifølge Rosenkranz gør det tiltalende på en sund måde (ibid.). 
 Det usunde tiltalende ved det hæslige defineres ifølge Rosenkranz af den pågældende 
samtid. Visse perioder i historien er præget af en i Rosenkranz’ øjne usund tendens til 
at værdsætte det hæslige, kun fordi det er hæsligt. Rosenkranz omtaler disse perioder 
som værende præget af psykisk og moralsk forkastelige tendenser (ibid.). 
I forhold til mode argumenterer Rosenkranz for, at det moden definerer som henholdsvis 
moderne og umoderne eller smukt og hæsligt, er defineret af henholdsvis tiden, men også et 
element af modsætninger. Ydermere argumenterer han for, at moden defineres af modsæt-
ninger som er tidsbestemte, da moden over tid udvikler sig, ved at stræbe efter modsætnin-
gen af sin samtid. Dette gør moden dynamisk, skiftende og modsætningssøgende. ”Vergangene 
Moden, vornämlich die nächstvergangenen, werden daher in der Regel als häslich oder komisch 
veruteilt, weil der Wechsel der Stimmung sich nur in Gegensätzen entwickeln kann” (ibid., 15). 
Dette styrker argumentet om det hæsliges relativitet, da moden kan defineres som normska-
bende og det indlejrede modsætningsforhold i moden derigennem relativiserer begrebet om 
det hæslige, som ud fra dette perspektiv defineres som tidsbestemt. 
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David Favrholdt 
David Favrholdt mente, at alle kulturer på jorden har og skaber kunst, hvilket kommer til ud-
tryk i udsmykning af boliger, brugsgenstande og menneskelig udsmykning. Han mente ligele-
des at musik, eventyr, skuespil, fortællinger og så videre, har spillet en væsentlig rolle for kul-
turer. Ud fra denne generelle tendens mente Favrholdt, at alle kulturer har haft et behov for at 
skabe noget mere end det naturgivne, noget som adskiller sig fra dagligdagens banaliteter 
(Favrholdt, 2000: 57).  
Favrholdt mente, at det er muligt at afgrænse, hvad der karakteriserer et kunstværk på tværs 
af kultur, historie og kunstart, og at der er grund til at afgrænse kunst. Han mente at ready 
mades, konceptkunst og happenings ikke hører under begrebet kunstværk, selvom det kan 
fremkalde æstetiske oplevelser. Grunden til at disse ikke kan kaldes kunstværker er ikke, at 
det er umiddelbare ligner ’infantile’ fremstillinger, men problematikken koncentrerer sig om, 
at disse kunstformer af Favrholdt kategoriseres som ikke-kunst. Han udelukker ikke at kunst-
værker kan forekomme inden for junk-art og installationskunst. Det er værkerne der for 
Favrholdt er i fokus og ikke kunstnerne, for eksempel har Lemmerz lavet konceptkunst af 
sammensyede svinekroppe, men han har også lavet gode kunstværker (ibid., 82). 
 
Æstetisk oplevelse 
Det følgende afsnit vil redegøre for nogle af de faktorer, der spiller ind ved menneskets ople-
velse af omverdenen. Det gælder såvel æstetiske oplevelser såvel som kunstneriske oplevel-
ser. Det er relevant at inddrage i vores opgave, da en sådan indsigt i menneskets sansning, 
forståelse og oplevelse kan gøre det mere håndgribeligt at diskutere og forstå, hvorfor nogle 
opfatter noget kunst som skønt, mens andre finder det uskønt eller ligefrem hæsligt. Det er 
eksempelvis faktorer såsom følelser, psykologiske lovmæssigheder samt sansning, der spiller 
en væsentlig rolle, når mennesket oplever omverdenen.  
 
Æstetik 
Begrebet æstetik kommer af det oldgræske ord aisthanestai, som betyder at føle eller for-
nemme. Aesthesis betyder følelsesevne, og er en overordnet betegnelse for følelser. David 
Favrholdt forsøger at indkredse forståelsen af æstetisk oplevelse.  Æstetik forekommer inden 
Husnr.: 9.1 Hum-bach 3. semester 
 
Gruppe 9 2013 anslag: 179.253 
Side 27 af 85 
for mange områder i dagligdagslivet, og der kan derfor ifølge Favrholdt ikke gives én forkla-
ring på menneskets æstetiske tilgang til omverdenen (Favrholdt, 2000: 24).  
 
I sit forsøg på en definition af æstetisk oplevelse refererer Favrholdt til filosoffen John 
Hospers, der forklarer, at mennesket konstant foretager sig æstetiske vurderinger. Det kan 
påstås at mennesket har en form for æstetisk termometer, der konstant registrerer omgivel-
serne. Mennesket vurderer, sammenligner og konstaterer ofte hvorvidt noget er smukkere 
end noget andet. Årsagen giver Favrholdt tre kritisk refleksive bud på: 
 En af årsagerne kan forklares rent biologisk, da det ligger til menneskets natur at ville kontrol-
lere sine omgivelser. Dette forudsætter, at omgivelserne kan struktureres og til en vis grad be-
herskes. Det der er ordnet, vil være lettere at strukturere end det, der er rodet og tilfældigt. 
 Den sociologiske forklaring kan være, at mennesket vil søge efter tryghed i tilværelsen, og der-
for er det, der falder udenfor samfundsnormen noget, der vil frastøde én. Mennesket foretræk-
ker ’pæne’ mennesker, der ligner sig selv, hvorimod det disharmoniske, som eksempelvis en 
usoigneret vagabond, bryder med normerne og vækker ubehag. Dette vil for de fleste fremtræ-
de som en ubehagelig eller grim oplevelse.  
 En sidste forklaring kan findes i behovspsykologi, hvor Favrholdt citerer filosoffen Baruch de 
Spinoza: ”Vi må gøre os det klart at vi ikke stræber efter, vil, føler trang eller drift til noget, fordi 
vi mener, at det er godt; men at vi omvendt mener, at noget er godt, fordi vi stræber efter, vil, føl-
ger trang eller drift til det?” (ibid., 23). Et eksempel på dette kan være, at en mand ikke begærer 
en kvinde, fordi hun er smuk, men han ser hende som smuk, fordi han begærer hende. 
Ovenstående forklaringer indeholder ofte dele af sandheden, men de kan ikke bruges om al-
ting, da det ellers vil ende i en form for reduktionisme (ibid.). 
 
Forsøg på filosofisk udredning 
Inden for menneskets oplevelsesfelt forekommer alt lige fra former, farver, smagsoplevelser, 
følelser, æstetiske oplevelser og så videre. Når mennesket skal klassificere disse, skal ved-
kommende se på forholdet mellem sine omgivelser og sine oplevelser af dem.  
Siden 1600-tallet har filosofisk litteratur skelnet mellem den fysiske verden, oplevelsesfeltet og 
subjektet. Fra øjeblikket hvor det enkelte menneske bliver født, får vedkommende konstant 
oplevelser hvilket er, hvad vedkommende forstår ved virkeligheden. Subjektet kender ikke til 
en fysisk verden, da det eneste det har erkendt, er dets oplevelser. Denne anskuelse betegnes 
Husnr.: 9.1 Hum-bach 3. semester 
 
Gruppe 9 2013 anslag: 179.253 
Side 28 af 85 
fænomenalisme. Favrholdt ser kritisk på denne anskuelse. Hvis alting er oplevelser må andre 
mennesker også være oplevelser, og i så fald ville det enkelte menneske kun selv eksistere 
(ibid., 25-26). Favrholdt kritiserer ydermere fænomenalismes syn på det handlemæssige. 
Favrholdt mener, at man ikke kan definere eller anvende begrebet oplevelse uden at bruge 
sanseorganer, organismer og genstande i omgivelserne i tid og rum, som noget der eksisterer 
uanset om det opleves eller ikke gør. Denne nye anskuelse som Favrholdt introducerer, med-
fører at der ifølge ham kun kan skelnes mellem subjekt og omverden. Med omverden mente 
Favrholdt både døde, fysiske ting samt levende væsner, dyr, planter, mennesker og så videre.  
Ordet oplevelse skal bruges som et samlet begreb for syns-, høre-, smags-, lugte-, og berø-
ringsindtryk, men ordet må ikke hypostasere, det vil sige tillægges en selvstændig eksistens 
(ibid., 27). Dét at opleve er altid en relation mellem et subjekt og et noget i omverdenen. Til 
trods for, at to personer oplever det samme, oplever begge det på hver sin måde.  
 
Klassifikationsbrug og oplevelsesbrug  
Favrholdt skelner mellem en klassifikations- og oplevelsesbrug angående menneskets ople-
velser af genstande. Klassifikationsbrug kan eksempelvis gælde farver, lyde og lugte, hvor-
imod oplevelsesbrug eksempelvis kan omhandle en individuel yndlingsfarve. Et eksempel på 
dette kunne være: Den røde (klassifikationsbrug) hat er smuk (oplevelsesbrug) (Favrholdt, 
2000: 30-32).  
Ifølge sansefysiologien oplever folk eksempelvis ikke postkassens røde farve ens. Nogle ople-
ver farven lys, andre mørk, mens 60% oplever farven midt imellem. Derfor er det nødvendigt, 
at skelne mellem klassifikations- og oplevelsesbrug når der er tale om farver, lyde, lugte og 
smagsoplevelser (ibid., 31). 
 
Psykologiske lovmæssigheder 
Favrholdt fastholder teorien om, at mennesker oplever deres omgivelser direkte, men at der 
er forskel i måden hvorpå disse opleves, hvilket skyldes forskellige forhold.  
Det er derfor først og fremmest nødvendigt at fastslå, hvad alle ’normale’ personer oplever på 
samme måde. I kraft af menneskets handlemæssige tilgang, samt erkendelse af omverdenen, 
kan der nemt blive enighed om lokalisering af genstande i tid og rum. Ses der eksempelvis på 
et kunstværk som Mona Lisa, er der generel enighed om billedets former og proportioner. Der 
Husnr.: 9.1 Hum-bach 3. semester 
 
Gruppe 9 2013 anslag: 179.253 
Side 29 af 85 
er altså en række forhold i billedkunsten – og ligeledes musik og litteratur – hvor de fleste 
ikke er uenige.  
Rent fysiologisk er der nogle fælles forarbejdningsprocesser hos alle mennesker (Favrholdt, 
2000: 34-35).  
Mennesket oplever hovedsageligt i helheder. Ser mennesket på et træ, vil det opleve træet 
som en helhed, men ved nærmere eftersyn vil det se detaljer (ibid., 35). Derudover gælder det, 
at enkeltdele af helheden kan være afgørende for helhedsoplevelsen. Ser mennesket eksem-
pelvis på to billeder af den samme person, hvor øjnene er helt ens, mens munden på det ene 
maleri smiler og på det andet ser sur ud, vil øjnene synes henholdsvis smilende og triste. Det-
te er så at sige en universel lov ifølge Favrholdt.  
 
Følelser  
Følelser er ifølge Favrholdt et af de dårligst definerede begreber indenfor psykologien. I dag-
ligdagen bruger vi ofte følelsesladede beskrivelser, men følelser kan være meget svære at af-
grænse. Oplevelsesmæssigt kan det ligeledes være vanskeligt helt konkret at skelne mellem 
følelser med stor lighed, såsom eksempelvis forskellen mellem frygt og angst (Favrholdt, 
2000: 50). 
Favrholdt stiller sig selv spørgsmålet om hvorvidt alle følelser er rettet imod noget, for hvis de 
ikke er det, kan de være vanskelige at beskrive. Hvis mennesket ligeledes ikke kan påvise en 
ydre årsag til, at den pågældende følelse opstår, kan det være vanskeligt at karakterisere fø-
lelsen. Med ydre årsag menes der noget, der er sanset af den person, der har følelsen (ibid.).  
Favrholdt forklarer, at det er nemmere at give en beskrivelser af de følelser, der har en ydre 
årsag, end det er at beskrive følelser, der ikke har. Derfor er der ifølge Favrholdt et problem 
ved de æstetiske oplevelser. Æstetisk skønne oplevelser må medføre følelser såsom henryk-
kelse, lettelse, glæde, hvor der findes en ydre årsag, men hvor der ikke er rettes mod noget. 
Uskønne æstetiske oplevelser må derfor være ledsaget af en følelse af ulyst, væmmelse, skræk, 
sorg og så videre.  
 
Sansning og perception 
"Sansning er modtagelsen og oplevelsen af det rå sanseindtryk. Det er, hvad et spædbarn har 
med at gøre, før det har lært noget. (...) Perception (...) er sansning med bevidsthed om det san-
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sedes art" (Favrholdt, 2000: 173). Mennesket kan have forskellige grader af viden om det der 
perciperes, hvilket ændrer menneskets opfattelse af det. 
Individet kan lære at percipere frem for at sanse gennem erfaring og viden. Interesse og op-
mærksomhed giver høj perceptionsmæssig forarbejdning, som giver en (ny) uddybende 
mængde erfaring i det givne felt (ibid., 174-175). Det samme gælder for kunst, som kræver 
opmærksomhed og interesse, hvis mennesket skal kunne se forskel og uddybe dets viden og 
forståelse inden for kunstverden. Dog kan alle ikke nå det samme niveau gennem udvikling. 
Forståelsen kræver et følsomt sind, en vis viden, almenmenneskelig modenhed, erfaring og 
følsomhed (ibid., 178). Ved at dedikere tid og interesse vil mennesket blive "(...) i stand til at 
vurdere graden af mangfoldighed, af integration, af personpræg, af æstetiske kvaliteter i kunst-
værket" (ibid., 178).  
Mennesket kan dog ikke lære kunst som det kan lære for eksempel fysik, da det er en anden 
proces som tilstræber et entydigt og rationelt sprog, hvor kunstforståelse altid har at gøre 
med noget som ikke kan begrebsliggøres og ikke kan tales entydigt om (ibid.,179). Der er 
større enighed blandt eksperter, end der er mellem ekspert versus en ’amatører’ (ibid., 85). 
Som ekspert kan man afkode de ting man beskæftiger sig med i sit æstetiske fag. Her skriver 
Favrholdt vedrørende musik: "Det at lære koderne er betingelsen (den subjektive) for at have 
eller nå frem til oplevelserne, som primært er betingede (objektivt) af nogle særlige strukturer i 
musikken" (ibid., 187). 
 
Æstetisk oplevelse versus kunstnerisk oplevelse  
Kunstbegavede ser mere i det enkelte kunstværk, end den ikke-kunstbegavede gør. Derfor er 
det nødvendigt med en skelnen mellem det fælles og individuelt fænomenologiske.  
En æstetisk oplevelse kan finde sted ved en kunstnerisk oplevelse, men dette er ikke en nød-
vendighed. Favrholdt opstiller spørgsmålet om, hvorvidt der findes konkrete æstetiske ople-
velser, eller om det blot er blevet normalt at anvende begrebet æstetik om oplevelser, der 
fremkalder en form for lyst i mennesket. Favrholdt mener, at mennesket i dagligdagen kon-
stant har æstetiske oplevelser det vil sige oplevelser, der er af en bestemt art – uidentiske 
med andre typer af oplevelser - nemlig lystbetonede oplevelser.  Men selvom disse æstetiske 
oplevelser er lystbetonede, afgrænser dette dem ikke helt godt nok, da mennesket også kan 
have lystfølelse ved andre oplevelser, som eksempelvis tilfredsstillelse ved sult.  
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”Ved æstetisk oplevelse forstår jeg som sagt dels noget, som er æstetisk-skønt, noget som er 
smukt, skønt, behageligt, dejligt, dels noget, som er æstetisk-u-skønt, noget som forekommer mig 
grimt, ulækkert, frastødende, etc.” (Favrholdt, 2000: 45). 
Æstetiske oplevelser kan indgå i en kunstnerisk oplevelseshelhed, men der er ligeledes mange 
æstetiske oplevelser, der intet har med kunst at gøre. Mennesket kan have kunstneriske ople-
velser på mange områder, blandt andet i form af kunstværker, men mennesket kan ligeledes 
have æstetiske oplevelser eksempelvis ved oplevelsen af sport, tøj, mennesker, møbler, og 
lignende (ibid.). Favrholdt skriver følgende: 
 
”Mange filosoffer har i tidens løb sammenblandet æstetiske oplevelse med kunstnerisk oplevelse 
og derved nået til ejendommelige konklusioner som f.eks., at man godt kan have en (positiv) 
æstetetik oplevelse af noget grimt, eller at den æstetiske oplevelse er karakteriseret ved altid at 
være kontemplativ, på distancen, at den består i et uinteresseret behag, som Kant skriver” (ibid., 
46).  
 
Ifølge Favrholdt gælder disse karakteristikker ikke altid for en æstetisk oplevelse. Uddybende 
forklarer Favrholdt, at mennesket kan have en æstetisk oplevelse, uden at der er tale om det 
uinteresserede behag, den nøgterne iagttagelse, som mange filosoffer mener, er karakteristisk 
for den kunstneriske oplevelse (ibid.). Om forskellen på æstetisk og kunstnerisk oplevelse 
skriver Favrholdt således: ”Den æstetiske oplevelse er ifølge min mening netop en oplevelse af 
kvaliteter eller strukturer, som ikke henviser til noget andet. Den kunstneriske oplevelse kan der-
imod i mange tilfælde vise ud over sig selv” (ibid.). 
  
Det uudsigelige 
”Æstetik falder ind under det, som i filosofien ofte kaldes ”det uudsigelige”. Æstetiske oplevelser 
kan altså ikke beskrives (ikke begrebsliggøres), men kun benævnes” (Favrholdt, 2000: 53). 
Favrholdt mener ud fra sine erfaringer at kunne fastslå, at det er karakteristisk for den æsteti-
ske oplevelse, at den er en bevidsthedsproces eller – tilstand. Her er følelser og oplevelser 
fremtrædende, alt imens den begrebsmæssige tænkning, de målrettede hensigter og behov, er 
i baggrunden eller endda slet ikke til stede. Det analyserende jeg er derfor ikke i funktion 
(ibid.). 
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Trods det faktum at oplevelser ifølge Favrholdt ikke kan begrebsliggøres, er der dog ikke tale 
om en oplevelse uden uinteresseret behag. Derimod er oplevelser ofte kædet sammen med 
følelser.  
 
Parameterteorien  
om en afgræsning af kunstbegrebet 
Favrholdt har givet kritiske eksempler på tidligere teoretiske forsøg på at definere kunst, da 
disse ligger til grund for egne refleksioner. Han forholder sig især kritisk til institutionsteori-
en5 og  hovedsagen til, at han har skrevet sin bog er netop at påvise, at denne teori ikke er til-
strækkelig i forsøget på at definere kunst. Derfor ønsker han at erstatte institutionsteorien 
med sin egen teori parameterteorien. Favrholdt forholder sig yderst kritisk til institutionsteo-
rien og skriver blandt andet:  
 
”Når nu institutionsteoretikerne fremkommer med deres krykhusarteori om, at der ikke findes 
kunstværker »i sig selv« så at sige, men at hvad som helst kan udnævnes til et kunstværk i kraft 
af »institutionen kunst«, så er dette for mig et lige så forrykt synspunkt, som hvis man påstår, at 
der ikke findes smerte eller noget, som kan frembringe smerte »i sig selv«, men at det først er 
gennem »institutionen smerte« (det må så være sådan en, der udgøres af læger, tandlæger, sy-
geplejersker, falckfolk og apotekere og deres beføjelser og handlinger), at smerte opstår” (Favr-
holdt, 2000: 119).  
 
Favrholdt ønskede at definere kunst af to årsager. Han mente, at der er for mange diskussio-
ner om, hvad kunst er samt diskussioner om, hvorfor det er nødvendigt at lave en kunstdefini-
tion. Det mente Favrholdt, der kan gives et klart svar på:  
 
”I og med at vi har noget, der hedder Statens Kunstfond, i og med at staten yder et driftstilskud 
til de danske museer på omkring 125 millioner kroner årligt, i og med at amter og kommuner gi-
ver tilskud til teatre, orkestre, og megen anden aktivitet, er det rimeligt at kræve, at pengene gi-
ves til kunst og ikke til happenings, laserstråler eller anden pjank. Derfor er en afgrænsning af, 
hvad der er kunst, påkrævet, selvom selve grænseområdet kan være uldent” (ibid., 86).  
 
                                                        
5 Institutionsteori vil uddybes senere ved Søren Kjørups teori. 
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Favrholdt havde ligeledes sin filosofiske motivation for at forsøge at definere kunst. Han har 
gennem egne erfaringer med kunstneriske oplevelser ofte undret sig over, hvad det er, der 
påvirker ham. Han mener, at der er brug for at afgrænse, hvad der er kunst og ikke-kunst 
(ibid.). Formålet med en definition er ifølge Favrholdt to ting: ”1) at præcisere et begreb, som vi 
har en dagligdags forhåndsforståelse af –med det formål 2) at kunne tale sammen på en mere 
forståelig måde, end vi kunne, før definitionen blev foretaget” (ibid., 116). 
 
Om parameterteorien 
Favrholdt mente, der i forbindelse med kunst kan tales om en skala med en glidenden over-
gang, der ser således ud:  
Ting --- artefakter --- veldesignede ting --- kunsthåndværker --- kunst.  
Favrholdt mente, at noget kun kan kategoriseres som kunst, hvis det har tilstrækkeligt mange 
æstetiske kvaliteter (Favrholdt, 2000: 117).  
Ifølge Favrholdt kan der ved analyse af en række kunstværker findes træk, aspekter eller 
egenskaber. Nogle værker vil have træk, som de andre ikke har. Andre værker har ens træk, 
men i forskellige styrkegrader. Træk, der kan variere i styrkegrad betegnede Favrholdt som 
parametre (ibid., 120). 
Når Favrholdt hævder, at det er muligt at afgrænse hvad der forstås ved kunst, ønsker han 
ikke at sætte en tidsgrænse mellem fremtid og nutid. Dette vil sige, at der i fremtiden er mu-
lighed for at skabes kunst, der ligger uden for skalaen. Ligeledes ønsker han ikke at forsvare 
noget traditionelt og at undsige moderne og fremtidig kunst (ibid., 123). 
Favrholdt forklarer, at disse parametre ikke er hans egne påfund, men at de er fremkommet 
ved analyser af sine og andres kunstneriske oplevelser (ibid., 149).  
 
Praktisering 
Ideen med parameterteorien er, at der ud fra de beskrevne parametre kan laves en vurde-
ringsskala. Skalaen kan bestemmes enkeltvis. Det kan eksempelvis være fra 0-10, 0-100, 13-
skalaen, eller noget helt fjerde. Derefter skal det vedtages, hvilke intervaller der inddeler vær-
kerne i kategorier. Eksempelvis kan man beslutte, at 0-20 ikke er kunst, 20-40 er godt hånd-
værk og så videre. Kunstværkerne skal derefter et ad gangen tildeles point ud fra parametre-
ne. Parameterteorien fungerer herved som et værktøj til at sammenligne kunstværkerne, og 
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derudover bruges teorien også til at afgrænse kunstværkerne i forhold til ikke-kunst (Favr-
holdt, 2000: 146).  
 
Parametrene 
Et kunstværk indeholder ifølge Favrholdt som regel alle nedenstående parametre (Favrholdt, 
2000: 124). Et kunstværk fremtræder altid som en helhed, og det er først ved nærmere analy-
se, at man kan skelne mellem de forskellige parametre (ibid., 145).  
Integration: Her vurderes, hvor godt kunstværket er integreret. Et kunstværks enhed består i 
at de dele, som kan analyseres oplevelsesmæssigt, spiller sammen på en sådan måde, at hver 
enkelt del er medbestemmende for, hvordan helheden opleves. I den store kunst er der intet, 
der er tilfældigt, og disse kunstværker er fuldt integreret.  
Kompleksitet: Med denne parameter vurderes værkets mangfoldighed eller kompleksitet. Der 
er ingen øvre grænse for hvor komplekst et værk kan være, men der er en nedre grænse. 
Kompleksitet kan for så vidt ikke bruges som parameter, kun hvis der er en total integration i 
kompleksiteten.  
Teknik: Fælles for de store kunstværker er, at kunstnerens tekniske kunnen ikke træder frem 
i værket, men derimod formidler oplevelsen ved at være usynlig. Beskæring, lysfald, farver, 
penselstrøgenes eller modelleringens kvalitet  udgør en kombination, der er så særlig, at vær-
kets værdi som kunst er sammenknyttet af denne kombination, og selve værdien kunne ikke 
eksistere uden kombinationen.  
Æstetisk skønne kvaliteter: Kunstneriske oplevelser er et mere omfattende begreb end æsteti-
ske oplevelser. Denne parameter forsøger at afgøre det enkelte værks grad af æstetisk skønne 
kvaliteter.  
Personpræg: I billedkunst kan det siges, at den enkelte kunstner har set, perciperet på en sær-
lig måde, eller har sin egen personlige formsans, der kommer til udtryk i værkerne. Første 
gang man møder en person, man aldrig har mødt før, vil man registrere blandt andet udseen-
de, kropssprog og lignende, og derudfra danne sig et billede af personens karakter. Dette per-
ceptionsapparat vil være det samme, der er gældende når et personpræg opleves i et kunst-
værk.  
Gentagelighed: God kunst tåler i høj grad gentagelser. Et godt kunstværk bliver mere interes-
sant jo flere gange det opleves. Derimod findes der anden kunst, der ikke tåler gentagelser.  
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Intellektuel appeal: Intellektuel appeal refererer til det idémæssige indhold, og det kommer 
primært til udtryk i litteratur, teater og film, hvor sproget er meningsbærende og giver mulig-
hed for udtryksformer, som adskiller sig fra billedkunst og musik. Hermed ikke sagt, at intel-
lektuel appeal ikke forekommer i billedkunst og musik. Monumenter, der er rejst for at hylde 
eksempelvis konger eller storslåede sejre, har et intellektuelt aspekt.  
Emotionel appeal: Mange kunstværker sætter gang i menneskers følelser. Følelserne behøver 
dog ikke være intentionale, det vil sige genstandsrettede, de kan også blot være følelsestil-
stande med eventuelle ledsagelsesfænomener, som for eksempel at få gåsehud ved en bestemt 
følelse.  
Andre suggestive kvaliteter: Kunstværker kan være hæslige eller grimme. Noget der umiddel-
bart ikke synes smukt, kan sagtens være smukt, hvis det er teknisk godt eller repræsenterer 
sit emne godt. Derfor kan et billede af en djævel godt være smukt, hvis det er en god gengivel-
se af hans djævelskab og hæslighed.  
Det uudsigelige budskab: Ved store kunstværker er der ofte noget uudsigeligt, og i oplevelsen 
er noget ubeskriveligt. Et kunstværk der i høj grad opfylder alle ovenstående beskrevne pa-
rametre, vil så at sige meddele sig til én på en speciel måde. Det kan sammenlignes med det 
uhåndgribelige, der forekommer ved en forelskelse. Favrholdts kritik af institutionsteoreti-
kerne bunder i, at han ikke mener, at de kan have oplevet det uudsigelige budskab i et kunst-
værk. Hvis de havde haft en sådan oplevelse, ville de have været af en anden mening og derfor 
ikke være institutionsteoretikere (ibid., 125-134).  
 
Ugyldige parametre 
Ifølge Favrholdt er der forhold, der ikke kan anses som parametre og derfor ikke medtages i 
bedømmelsen af et værk. Kort opridset gælder det først og fremmest provokation og nyheds-
værdien, som Favrholdt ikke anser for gyldige parametre. Historien bag værket eller fortæl-
lingen om dets skabelse skal ligeledes ikke medtages i bedømmelsen af værket. Kunstværkets 
alder samt pris er ligeledes udelukket i vurderingen, da dette ikke har indflydelse på værkets 
kvalitet. Følelse af andagt har ikke noget med oplevelsen af et kunstværk at gøre, da det 
tværtimod forstyrrer kunstoplevelsen. Værkets kunstneriske status influeres ikke af værkets 
popularitet. Slutteligt mener han ligeledes, at vurderingen af kunst ikke influeres af, i hvor høj 
grad kunstneren har påvirke eftertiden (Favrholdt, 2000: 138-142).  
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Favrholdt mente, at den provokerende kunst ikke er lykkedes, da værkerne ikke har hjulpet 
mennesker med at indse noget. Provokation har været uforandret igennem 80 år, mens vir-
kemidlerne har varieret (ibid., 83). Dette kaldes en tom provokation. Nogle af de tabuer som 
provokation forsøger at eksponere, er måske tabuer af gode grunde. Diverse provokationer 
som indeholder for eksempel ekstrem vold og pornografi er nedprioriterede idealer, som bli-
ver noget samfundet vænnes til (ibid., 84). Den eneste egenskab provokation besidder, er at 
kunstnere får offentlig eksponering på museer og gallerier gennem presseomtale (ibid., 84). 
Favrholdts konklusion 
Favrholdt er opmærksom på, at der kan findes flere parametre end de beskrevne. Han kon-
kluderer efterfølgende: 
 ”Men mit foreløbige bud på en indkredsning af begrebet kunstværk er altså, at det er noget 
menneskeskabt, en artefakt, som har nogle iboende træk, der hos nogle - men ikke nødvendigvis 
alle – kan fremkalde oplevelser af en bestemt art, som vi kan kalde kunstnerisk oplevelse. Det 
væsentlige her er, at jeg taler om iboende træk. Jeg mener, at samtlige anførte parametre er træk 
ved selve kunstværkerne, dvs. er i dem som materiale og/eller struktur, som derpå – når kunst-
værket erkendes, læses, høres eller ses – opleves af læseren, lytteren eller beskueren” (Favr-
holdt, 2000: 135). 
Favrholdt pointerer vigtigheden i det faktum, at dét parametrene angiver er en del af selve 
kunstværket og altså ikke i det subjekt, der oplever kunstværket. 
 
Kants æstetik 
Kritik af Dømmekraften bygger bro mellem fornuftens og forstandens lovgivninger, hvilke 
Kant i sine to forrige Kritikker har holdt adskilt. Kant sætter lighedstegn mellem natur og fri-
hed, ved at undersøge hvorvidt der findes en erkenderevne i mennesket, der kan lægge sig 
imellem de to erkendelsessider. Denne erkendelse er den menneskelige dømmekraft (Peder-
sen mfl., 2007:15). I Kritik af Dømmekraften diskuteres individets kritiske tilgang til æstetik 
(Henriksen, 2002:97). 
Kants filosofi er et forsøg på at udforme principper, der beskriver menneskets erkendelses-
processer. Til dette formål opererer han med begrebet smagsdom, der rummer to typer af 
æstetiske domme henholdsvis domme om det skønne og om det ophøjede. Med denne teori 
anerkender Kant, at det skønne ikke har patent på æstetik (ibid., 105). 
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Det primære i den æstetiske dom er ikke selve kunstværket, men den dom der fældes om for 
eksempel et kunstværk. Kant interesserer sig dermed ikke for, hvad det vil sige, at noget er 
skønt, eller hvad kunst skal fremvise, men hvorfor noget opfattes som skønt hos mennesket 
(ibid., 97). Genstandsfeltet er derfor erfaringen, og hvorfor skønhed i et objekt erfares skønt. 
 
Dømmekraften 
For at forstå de æstetiske domme, må Kants definition af æstetik forklares. I Kants første kri-
tik omhandler æstetik de ikke-vurderende sansninger, og i den tredje kritik er det æstetiske 
den subjektive del gennem anskuelsen, det vil sige at det ikke omhandler genstanden alene 
(Pedersen mfl., 2007:51). Ligeledes må Kants begreb dom ses som menneskets evne til at 
tænke og handle, og menneskets evne til at afgøre sammenhængen mellem fænomener. Dog 
erkender mennesket først, når der kan beskrives noget nødvendig alment om sammenhæn-
gen mellem fænomener (ibid.).  
 
Dømmekraften og den æstetiske dom 
Den æstetiske dømmekraft er den rene form af dømmekraftens funktion. Det er den, fordi den 
virker frit ved den æstetiske dom, frem for hvis den skulle vælge ’det rigtige’ i en bestemt mo-
ralsk henseende (Pedersen mfl., 2007:55). 
Dømmekraften er en erkendelsesevne, og denne bringes sammen med sindets funktion, hvil-
ket vil sige at begære, forestille sig, eller føle noget. Sindets virke ville uden erkendelsesev-
nerne blot være subjektive tilstande. Forestillingerne vejledes således af forstanden. Forestil-
lingerne er menneskets sansninger og iagttagelser, og uden forstanden ville disse blot være 
indbildninger. Omvendt ville forstanden uden forestillinger kun være indholdstomme begre-
ber (ibid., 56).  
Den æstetiske dom skal ikke kun opfattes som subjektiv, selvom den udtrykker en subjektiv 
følelse. Den skal derimod også opfattes som en fællessans. Derved bliver spørgsmålet om 
hvorfor noget opfattes som skønt relevant, da der må være en almen æstetisk dom af det 
skønne (Henriksen, 2002:98-99). 
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Dommen om det skønne 
Der kan ifølge Kant foretages en inddeling i smagsdommen som er henholdsvis kvalitativ og 
kvantitativ. Ved  kvalitativ bestemmes der, hvilken form for lyst der frembringes. Lysten skal 
afgrænses mellem den sanselige lyst, der opstår ved en efterstræbt genstand, og den lyst der 
opstår ved det gode, som menneskets interesse ønsker tilfredsstillelse i og sidst lysten ved det 
skønne (Pedersen mfl., 2007:58). 
Ved kvantitativ menes omfanget, herved at en dom ikke er en privat følelse, men at menne-
sket frigøres fra subjektive hældninger, og har forhåbning om at følelsen også tilsluttes af an-
dre. Smagsdommen gør således krav på, at der er en almen tilslutning (ibid., 60).  
Lystfølelsen fremkaldes af formen og ikke det sanselige materiale, det vil sige at det er den 
begrebslige form. Dette kan eksemplificeres ved to beskuere af samme genstand. De vil opleve 
den sanselige form ens, mens den ene beskuer kan bestemme genstanden begrebsligt, hvor-
imod den anden ikke kan. Dette vil bevirke, at de erkender forskelligt, da det for den ene blot 
er en beskuelse uden begreb af nogen art, men for den anden sanses genstanden ikke kun, der 
ses hvad den er (ibid., 61). 
Den skønne kunst er af sådan slags, at der ikke kan bestemmes et begreb ud fra den. Den har 
en åbenhed, hvorved der kan reflekteres over kunstværket som genstand (ibid.). 
Hvad angår de æstetiske domme om det skønne influerer den fri indbildningskraft og for-
standens lovmæssighed herpå (Henriksen, 2012:102).  
Til det mener han, at der enten hører en direkte eller indirekte anledning til vurdering af et 
æstetisk objekt, og en egentlig æstetisk dom er derfor vanskelig (ibid., 98). 
 
”Men selvom både naturobjekter og kunstfænomener kan være anledning til æstetiske 
domme, kan man altså hverken tale om naturen eller kunsten som noget i sig selv. Man kan kun 
tale om hvordan de foreligger for én. Resten ligger uden for menneskets erfaringsområde ifølge 
Kant. I den forstand er al filosofi for ham at forstå som erkendelsesteori, det vil sige en undersø-
gelse af erkendelsens rækkevidde. Den skal fortælle hvad man kan vide, samt hvorfor og hvor-
dan man kan vide det” (ibid). 
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Den æstetiske dom af et kunstværk kan ikke opfattes som udelukkende subjektiv, selvom den 
udtrykker personlig erfaring, er den kommet til udtryk gennem en menneskelig såkaldt fæl-
lessans. Denne fællessans opfattes som oversanselig og har universel gyldighed (ibid). 
En smagsdom af skønheden er midlertidig paradoksal, fordi den appellerer til et velbehag hos 
individet og til trods for det, er den interesseløs, da den er frigjort af begær (ibid., 99).  
Samtidig hævder han, at kunst er opstået af et alment behov, men at kunst aldrig vil være be-
stemt af en universel objektivitet. Den er på en og samme tid subjektiv og objektiv samt med 
og uden formål: ”Dommen er udtryk for en hensigtsmæssighed, men har intet egentligt formål. 
Den skaber behag, men behaget er interesseløst. Den er på én gang subjektiv og almen, fri og 
nødvendig” (ibid., 99). 
Der er således ikke tale om skønheden som en genstand, der afbilleder en ydre verden, men 
det er erfaringen af det skønne, der appellerer til menneskets erkendeapparat (ibid., 100). 
Erkendeapparatet er således summen af det erfarede, der ligger lagret i den indre beskaffen-
hed hos mennesket. Det vil sige, at når et ydre objekt opfattes som skønt frem for et andet, er 
det fordi mennesket kan genkende eller spejle objektet i dets indre subjektive erkendelse af 
smagsdommen, det vil sige menneskets opfattelse af det skønne i det oplevede. Betragtningen 
af det skønne er dermed ikke en interesse, men ren og skær spekulation og refleksion (Peder-
sen mfl., 2007:59). 
Med den æstetiske dømmekraft har mennesket evnen til at fælde dom om betragtninger uden 
begreb og ved blot at bedømme, kan der findes behag (Henriksen, 2002: 100). 
”Behaget opstår som en slags ’genkendelsens glæde’ når vi opdager at den skønhed, som vi til-
skriver en ydre genstand, befinder sig inden i os selv” (ibid.). 
Den subjektive og objektive kunstoplevelse hænger derfor unægteligt sammen, og de er uad-
skillelige i den forstand at menneskets erkendelsesapparat ikke eksisterer foruden begge op-
tikker. 
Smag er ikke blot noget mennesket har, men er noget der kan erhverves gennem lagring af det 
oplevede. Menneskets smagsoplevelse kommer derved til udtryk gennem dets subjektive re-
spons på det ydre.  
 
Dommen om det ophøjede 
Det ophøjede indbefatter koblingen af det behagelige og det ubehagelige i modsætning til det 
skønne, som er forbundet med en følelse af behag (Henriksen, 2012:101). Der er  altså en for-
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skel på de følelser, der udtrykkes via dommene. Dommene om det skønne er et resultat af en 
balance i menneskets åndsliv og en herskende balance mellem menneske og natur. Omvendt 
er dommene om det ophøjede et billede på modstridende følelser og uoverensstemmelse hos 
individets åndsevner og mellem natur og ånd (ibid). 
Dommen om det skønne er begrænset idet, at den er forankret i fantasien, som er konstitueret 
af den sansebaserede erkendelses forstandslogik, der fungerer via kategorisering og systema-
tisering af omverdenen. Da dommen om det ophøjede er forankret i indbildningskraften og 
fornuften, og ikke på samme vis er begrænset af det sanselige, er det ophøjede formløst og 
ubegrænset netop fordi det ikke kan kategoriseres og systematiseres eller er grundfæstet af 
sanselighed (ibid., 102). 
Kant argumenterer på baggrund af dette, at en sådan ophøjet følelse kan fremkomme af et 
ydre objekt, men først dette når mennesket bliver i stand til at løsrive sig fra dets åndsliv og 
dermed dets sanser, og når til erkendelse gennem den rene fornuft (ibid). Først når tilstanden 
som værende et fornuftigt og frit menneske er gældende, kan det ophøjede opleves som le-
vende (ibid., 103). 
 
”For at få følelsen af ophøjethed må man gennemløbe et helt følelsesregister: Umiddelbart knyt-
ter sig til det ophøjede et negativt behag, en følelse af ulyst, der præsenterer sig som en frygt for 
det der er større end én selv. Denne ulystfølelse bliver dog hurtigt vendt til et positivt behag, det 
vil sige til en følelse af vellyst, når man indser at man ikke er i fare. I stedet fyldes man af undren 
og respekt for sin egen, indre natur” (ibid., 102). 
 
Når mennesket indser at det ikke er i fare, ophører det med at distancere sig fra det, der først 
forekommer skræmmende og i stedet for at distancere sig fra fænomenet, forsones menne-
sket med ubehaget ved værket. Når frygten ændres fra frygt for det ydre og omdannes til ære-
frygt for det indre, er mennesket i stand til at opnå følelsen af ophøjethed og ydermere erken-
de fornuftsbaseret viden. Det ophøjede hos Kant er det nærmeste han kommer på at tale om 
sublim kunst, og det skønne er hos Kant et modstykke til det sublime (ibid., 104). Det ophøje-
de/sublime overstiger i værdi sågar forstanden om det skønne: ”Hos Kant beskrives det ophø-
jede således ikke bare som ’det største’, men også som ’det uhyrlige’ (…)” (ibid). 
Han sideordner således ikke det hæslige til at stå uden for æstetikken, men sidestiller fæno-
menet på højde med det skønne, og der opstår således en dobbelthed i æstetikken, der både 
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rummer det hæslige og det skønne i et redefineret æstetikbegreb. Det hæslige og det subli-
me/ophøjede må dog ikke tænkes over én kam. Begreberne om det sublime/ophøjede tilhører 
æstetikbegrebet, og kan samtidig rumme det hæslige. Det sublime kan både indeholde det 
skønne og det hæslige, men det er et fænomen der overgår menneskets forstand. I tilfælde vil 
erkendelsen, der bliver affødt af en sådan sansning være utopisk, da det rækker ud over men-
neskets erfaring og erkendeevne. Kant iagttager at mennesket ønsker at skabe verdslig kos-
mos, en idé om at skabe sammenhæng på jord således som der hersker gejstlig harmoni, og 
Kant gør med den æstetiske dom opmærksom på at sandheden er vigtigere end skønheden 
(ibid.)  
Bataille om det forbudte 
Forbudte lyster  
”Det forbudte er sjovt – og det mest forbudte og sjove er kroppen med alle dens udfoldelsesmu-
ligheder” (Sørensen, 2012: 39). 
Der eksisterer hos mennesket en generel fascination ved overskridelsen. Georges Bataille har 
udtrykt det således, at vi tiltrækkes af revolutioner, der opsluger os som individer i smågrup-
per, hvorfra vi kan ekskludere og distancere os fra den hinanden. Oprørets tiltrækningskraft 
fører os her videre i fascinationen af død og ødelæggelse i form af udslettelse af den anden til 
fordel for egen overlevelse. Groft sagt, død og ødelæggelse konstituerer fascinationen ved 
overskridelse, og fungerer derfor som en katalysator for fristelse og lyst til at gøre det forbud-
te. For det første fordi at det netop er forbudt, for det andet fordi, at det forbudte rummer 
elementer, der er forbundet med lyst og nydelse. 
 
”Enhver, der prøver at forestille sig et bedre samfund, må tage med i betragtning, hvordan men-
nesker lever i virkeligheden; på glansbilleder kan intet bygges. Vi må tænke døden med ind i li-
vet for rigtig at kunne forstå disse kræfter. Døden er i livet, fra start af som ægcellens og sædcel-
lens død, undervejs hvor vi skifter hud, hvor bakterier slås med infektioner, hvor sygdommens 
trussel om død gør os stærkere i livet, indvendigt såvel som udvendigt, i kroppen og i kampen. 
På samme måde rummer den største nydelse, den seksuelle i sidste ende smerte, nemlig dér, 
hvor den seksuelle kraftudfoldelse – dér hvor kroppen lever allermest – går over i det uudholde-
lige, hvor skriget bliver forløsningen på det, nogle har kaldt den lille død, orgasmen” (ibid., 40). 
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Døden som en betingelse 
Et menneskes liv er fyldt af modsætninger, og for at mennesket kan være bevidst om det 
skønne i livet, må det sættes i forhold til de tider, hvor livet viser sig fra sine mindre skønne 
sider. Livet er i sin reneste forstand unægteligt forbundet med død og ødelæggelse,  og samti-
dig eksisterer modpolerne i form af liv og nyskabelse. Livet er ikke, som Bataille udtrykker det, 
noget romantisk billede udelukkende bestående af korrekte idealer og normer for orden 
(ibid.). Livet rummer mere og andet end det, og med orden kommer uorden.  
 
Et vigtigt led i denne erkendelse er accepten af døden som en given realitet. Døden er del af 
menneskets liv, og for at leve et fuldendt liv må mennesket leve med døden som betingelse. 
Bataille hævder, at mennesket må udfordre sig selv med døden som risiko. Mennesket må ved 
aktive valg sætte sig selv i spil, for at udfolde sig i sit yderste, og derved anerkende egne og 
andres levevilkår. 
Først når mennesket erkender døden som præmis og accepterer livets realiteter, kan det træ-
de i karakter som et fuldendt menneske, der ikke fortrænger virkeligheden (ibid., 41). 
 
Kropsdyrkelsen 
Bataille har beskæftiget sig med subjektets kropsdyrkelse og særligt fascinationen af den sjo-
ve krop (Sørensen 2012:43). 
I henhold til Bataille opstår menneskets fascination af kroppen, dér hvor den manifesterer det 
forbudte. Det er menneskets lyster, drifter og begær, det forbudte, som kroppen bliver gen-
stand for, og som optager individets nysgerrighed.  
 
”Den kropslige udfoldelse er underlagt moralske forbud, hvor især nydelsen ved de kropslige 
udtømninger – ved alt det sølende, og beskidte, ved at tisse, sidde på wc, lade menstruationsblo-
det flyde, svede, have udløsning – fornægtes på samme måde som revolutionens ødelæggelses- 
og blodsrus. Alt det, der ikke kan genbruges, alt det, der spildes, alt det, som forstyrrer den rati-
onelle tanke, undertrykkes af kristendommen, af den kapitalistiske arbejdsmoral og forskellige 
puritanske idealister for at samle kræfterne om arbejdet, slavens påtvungne arbejde6, der alene 
                                                        
6 Der refereres her til Hegels herre-slave dialektik. 
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sikrer herrens selvudfoldelse, herrens vælten sig i alle overskridelsens forbudte lyster, i krops-
lighedens og sanselighedens mangfoldighed” (ibid.). 
 
Når mennesket undertrykker det reelle billede af kroppen i alle dens facetter, og ikke aner-
kender den fra sin hæslige eller uperfekte side, da undertrykker mennesket sin erkendelse-
sevne, og menneskets forestilling om dets egen skønhed bliver utopisk. 
Mennesket fortrænger det ubehagelige og fornægter det forgængelige, ikke kun selve døden, 
men forgængeligt stof som kroppen udskiller til daglig som for eksempel blod, sved og affø-
ring.  
Der hvor kroppen udfordrer de gængse normer for, hvordan kroppen bør se ud og opføre sig, 
strider den mod det ’normale’ og regelrettede.  
Det er denne nysgerrighed og bestræbelse på at overskride disse grænser, som på ny revur-
derer de objektive normer for kropsidealet hos subjektet, og som medvirker til et behov for 
afprøvning af at overskride grænser.  
Det provokerende vil altid være det opsigtsvækkende, og vil dermed tiltrække menneskets 
opmærksomhed. 
 
Ifølge Bataille er det primært overklassen som udlever kropsudfoldelsen, mens middelklassen 
holder fast i idealerne om orden. Den er forbeholdt de ressourcestærke, som har mulighed for 
at dyrke deres kulturelle kapital. 
Når det tages i betragtning, at de samme normer hersker inden for kunsten, tegner der sig et 
billede, der kan forklare hvorfor denne gren af kunsten er speciel, nyskabende og opsigtsvæk-
kende for den almene beskuer.  
Omvendt opnår mennesket en forståelse af, kunstneres valg af udtryk: "The purpose of a 
scarecrow is to frighten birds from the field where it is planted, but the most terrifying painting 
is there to attract visitors" (Internetkilde: Supervert).  
Hvis et kunstværk skal vække opsigt og tilføre verden noget nyt, må det manifestere sig i be-
skuerens hukommelse. Dette kan kunstværket kun gøre ved at udfordre det allerede givne, og 
konstant udfordre grænsen.  
 
Ud fra Batailles interesse for, hvorfor mennesket ønsker at beskæftige sig med det hæslige, 
diskuterer han grundlaget for dette. Lysten til at overskride det normative, konstitueres ifølge 
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Bataille af en trang til tilfredsstillelse. Menneskets berøringsangst i forhold til det forbudte og 
hæslige afholder det fra at begribe det skønne, da der i skønheden altid vil herske elementer 
af hæslighed, og det hæslige skaber rammen for italesættelse af det skønne.  
Bataille ser både det hæslige og det skønne som en del af livets fuldkommenhed, og menne-
sket kan på intet tidspunkt udelukke begge begreber som betingelser for livet.  
Det er hos Bataille ikke modsætningen der udgør begrebet, som det ses hos Kant og Ro-
senkranz. I stedet er det sammensmeltningen af det hæslige og skønne, der implementerer 
virkelighedssansen hos mennesket, hvilken er grundlaget for æstetisk erkendelse. 
Kjørup om kunstbegrebet 
Kunst som åbent begreb 
Ifølge Søren Kjørup, kan kunst ikke defineres (Kjørup, 2000: 23). Kjørup tager derfor ud-
gangspunkt i Morris Weitz’ argumentation vedrørende kunst, som værende en del af en kate-
gori af begreber, der ikke lader sig definere entydigt, hvorfor Weitz definerer disse begreber 
som åbne begreber (ibid., 31). Definitionen af kunst som et åbent begreb, bunder i den indlej-
rede dynamik i kunstbegrebet, i form af kunstens kontinuerlige udvikling. Fordi kunsten er 
under konstant udvikling, grundet genreudvidelser og skabelse inden for kunstverdenen, kan 
man ifølge Kjørup ikke give en entydig definition af kunst som begreb, da kunstens grænser, i 
takt med kunstens dynamiske udvikling, hele tiden flyttes (ibid.).  
 
Sprogets begrænsninger, prototyper og familieligheder 
Kjørup argumenterer, at sprogets begrænsninger umuliggør en entydig definition af kunstbe-
grebet; 
 
”Når vi som børn lærer sproget at kende, lærer vi jo ikke definitioner på navneordene, men vi 
lærer betegnelserne for visse konkrete ting, samtidig med at vi lærer den sproglige regel at ting 
der ligner hinanden på passende måder kan være mange forskellige, og det er ikke uden videre 
sikkert at de ting som fornemmes som hørende sammen i én gruppe, og som betegnes med 
samme ord, alle sammen ligner hinanden på ét eller nogle få punkter der ville kunne formuleres 
i en klassisk definition” (Kjørup, 2000: 33). 
 
Med udgangspunkt i Ludwig Wittgensteins begreb om familieligheder, argumenterer Kjørup 
videre at kunsten derfor må defineres ud fra genremæssige familieligheder, da det ikke er 
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muligt at lave en entydig definition af kunstbegrebet. Igennem et sæt af nødvendige og til-
strækkelige betingelser, er disse betingelser også dækkende for genstande, som ikke hører 
ind under kunstens område, men dog stadig lever op til begrebets betingelser. Disse betingel-
ser vil kunne udelukke visse kunstformer, der ikke formår at leve op til betingelserne (ibid., 
32-35). Dette eksemplificerer Kjørup gennem Wittgensteins analogi til spil: 
 
”Almindeligvis er vi ikke i tvivl om hvad der er spil, og hvad der ikke er det (…) Men hvis vi skal 
til at finde fælles træk for de forskellige spil og lege således at vi kan definere begrebet ved hjælp 
af et sæt af nødvendige og tilstrækkelige betingelser, vil vi komme til kort. Mange spil ville gan-
ske vist kunne komme ind under en definition som talte om »en for sjov udkæmpet kamp mel-
lem to eller flere personer eller grupper af personer«, men ikke far-mor-børn. Andre kunne må-
ske komme ind under en definition som talte om »udøvelse af færdigheder for sjov«, men ikke 
ludo, som er en rent mekanisk operation og ikke rigtigt en udøvelse af en »færdighed«; samtidig 
ville de fleste nok mene at den definition må omfatte dyrkning af karse” (ibid., 33-34). 
 
Wittgensteins begreb om familieligheder defineres som en; 
 
 ”(…) form for lighed mellem tingene i en gruppe der ikke er en lighed i ét træk som alle tingene 
har, men et helt netværk af ligheder på kryds og tværs mellem forskellige enkeltting eller under-
grupper af ting inden for den større gruppe” (ibid., 34). 
 
Familieligheder konstitueres af genremæssige prototyper, der fungerer som standardeksem-
pler, hvilke konstituerer de familieligheder der definerer kunstens genrerammer (ibid., 32-
34). Kjørup argumenterer ydermere at, at en afgørelse af hvorvidt noget er kunst eller ej, må 
foretages på grundlag af et skøn, og ud fra dette skøn, må en ’afvejning’ af værkets familielig-
heder med prototypiske kunstværker, mod de uligheder værket har med disse finde sted 
(ibid., 36). 
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Kunsten som institution 
Kjørup betegner kunsten som en institution (ibid., 37), hvilket bliver defineret således:  
 
”En institution vil jeg forstå som et system af regler der styrer visse personer i deres valg af ak-
tiviteter i forbindelse med visse andre personer eller visse genstande, og hele institutionen in-
deholder ofte visse underinstitutioner (ibid.). 
 
Denne definition af en institution, konstituerer Kjørups argument omkring kunst som et soci-
alt system og en samfundsmæssig institution. Kjørup argumenterer at der findes underinstitu-
tioner i kunsten i form af blandt andet museer, gallerier, tidsskrifter og fonde. Ydermere er 
personer som har et tilhørsforhold til kunsten (kunstnere, publikum, kuratorer og andre 
magtfaktorer), i en vis grad styret af et regelsæt, i forbindelse med deres aktiviteter i forhold 
til kunstværket (skabelse af kunsten, formidling, vurdering med mere). Disse regler er med til 
at indkredse, hvad der defineres som kunstværker og hvad der ikke gør (ibid., 39).  
Om dette skriver Kjørup: 
 
”Og samtidig må det være sådan at det der gør kunstværker til kunstværker, ikke er visse træk 
ved værkerne selv, men det at de er skabt af kunstnere i overensstemmelse med visse traditio-
ner og med fremvisning eller fremføring for et publikum for øje, eventuelt indenfor visse under-
institutioner, at de bliver bedømt af kritikere og analyseret af kunstforskere osv.” (ibid., 39). 
 
Herudfra argumenterer Kjørup at institutionen kunst som helhed udgør et anerkendelsessy-
stem, hvor de forskellige elementer i systemet bekræfter hinanden, ved hjælp af udnævnelse 
baseret på kunstmæssig relevant ekspertise (ibid., 40). 
 
Institutionen kunst i historisk kontekst 
Definitionen af kunst som institution bidrager, ifølge Kjørup, med et historisk aspekt, hvilket 
kan være med til at belyse kunstbegrebet yderligere, ud fra historiske ændringer som institu-
tionen har gennemgået, eller er i færd med at gennemgå (ibid., 40-41). 
 
Ifølge Kjørup er det ikke muligt at lave en entydig definition af kunst som begreb. Sprogets 
begrænsninger hindrer en præcisering af begrebet, idet definitionen, på grund af den indlej-
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rede konstituerende betingelsesramme, enten vil ekskludere kunstgenstande, der på trods af 
familieligheder, ikke formår at leve op til den, i definitionen, indlejrede betingelsesramme, 
eller inkludere genstande, som ikke er kunst, men alligevel formår at leve op til betingelserne. 
Kjørup argumenterer herudfra, at et åbent begreb om kunst, baseret på familieligheder, som 
konstitueres af kunstneriske prototyper, er et mere effektivt værktøj til vurdering og katego-
risering af kunst. Kjørup definerer derudover kunsten, som en institution, i form af et socialt 
system, med indlejrede regler, hvorudfra personer, der har et tilhørsforhold til institutionen, 
handler, og løbende, gensidigt, anerkender og udnævner hinanden på grundlag af disse regler.  
Begrebsanalyse 
Rosenkranz om det hæsliges relativitet 
Begrebsanalyse 
Rosenkranz definerer begrebet hæslighed i forhold til datidens begreb om det skønne, hvor-
igennem han også placerer hæslighed inden for æstetikkens ramme, via en analyse af begre-
bet. Herigennem retfærdiggør Rosenkranz hæslighedens berettigelse til at være omfattet af 
æstetikken. Dette gør han blandt andet ved hjælp af begrebsanalysen, som indkredser hæslig-
hedens indhold, gennem en kortlægning af begrebets underkategorier. Gennem Rosenkranz’ 
analyse af hæslighed kommer han også ind på hæslighedens relativitet, både i forhold til det 
absolutte skønne, men også i forhold til tendenser indenfor æstetisk mode. Ifølge Rosenkranz 
har det skønne sit udgangspunkt i det guddommelige, og opfattes som absolut idet, det ifølge 
Rosenkranz kan stå alene.  Rosenkranz argumenterer for at det hæslige, kun i den historiske 
virkelighed er i stand til at stå alene, men ikke i kunsten, da det hæslige indenfor for kunsten 
skylder det skønne sin eksistens, hvilket virker som argument for at begrebet om det hæslige 
er relativt (ibid., 44). 
I forhold til mode, argumenterer Rosenkranz at den æstetiske modes dynamik er konstitueret 
af modsætningsforhold. Modsætningsforholdene bevirker at moden udvikler sig dynamisk 
igennem periodevise tendenser, der reflekterer modens samtid og udvikler sig gennem en 
afsøgning af tendensens samtids æstetiske modpoler. Dette styrker yderligere argumentet 
omkring det hæsliges relativitet, da moden kan defineres som normskabende, og det indlejre-
de modsætningsforhold i moden. Derigennem relativiseres begrebet om det hæslige, som ud 
fra dette perspektiv, defineres som tidsbestemt. Ydermere relativiserer dette også begrebet 
Husnr.: 9.1 Hum-bach 3. semester 
 
Gruppe 9 2013 anslag: 179.253 
Side 48 af 85 
om det absolutte skønne, da det skønne ikke kan være absolut, da det er relativt i forhold til 
tid. 
Teorien omkring det hæsliges relativitet i forhold til modetendenser, kan overføres til andre 
perioder i historien, og også til nutiden. Herigennem kan modetendenser indenfor kunsten, 
være med til at belyse de bagvedliggende kriterier, for hvorfor visse genstande i nogle perio-
der defineres som hæslige, og i andre perioder ikke. Derudover kan man argumentere for, at 
forskellige magtfaktorer i samfundet, historisk set, spiller en rolle i forhold til moden. Tidlige-
re tiders religiøst prægede moral og etikbegreber havde på Rosenkranz’ tid, utvivlsomt større 
indflydelse på det daværende samfund, end de har i dag. Religion havde en mere domineren-
de rolle i datidens vestlige samfund, hvorigennem man kan udlede at visse aspekter af livet 
som eksempelvis seksualitet og det kropslige, dengang var mere tabuiseret og kontroversielt, 
end det er i dag. Symboler som kranier og djævle, var i datiden forbundet med det ’onde’, 
hvorimod det i dag, har mistet en del af den symbolske værdi, og bruges som æstetiske vir-
kemidler inden for både mode og kunstverdenen. 
Man kan endvidere argumentere for, at tabuerne konstituerer det provokerende aspekt ved 
hæsligheden, idet det hæslige, gennem tabuerne, belyser og fremhæver det utalelige, i forhold 
til samfundets moralske normer. Herigennem kan det hæslige opfattes som provokerende, da 
det igennem belysningen af samfundsmæssigt tabuiserede aspekter af livet, dømmer det hæs-
lige som moralsk forkasteligt, hvilket er en holdning der deles af Julie Horne Møller:  
 
”Jeg tror meget på, at der er nogle ting i vores samfund som vi koder i en eller anden retning, der 
er nogle ting vi lægger i kasse, og siger det her er for meget. Og så er der nogle ting hvor vi siger 
det her det er godt. Så jeg tror det normalt er sådan et følelsesapparat der appellerer til glæde, 
sorg, tiltrækning og frastødning. Jeg tror fuldstændig det er den mekanisme man bruger i de fle-
ste tilfælde, når man ser på kunst. At det også er rent fysisk når man ser et eller andet” (Julie 
Horne Møller: 1:14:1). 
 
Man kan herudfra argumentere for, at denne moralske forkastelighed, er konstitueret af men-
neskets berøringsangst i forhold til tabuer, som eksempelvis død og individets ideer om skøn-
hedsfejl. Der kan argumenteres for, at netop de tabuiserede aspekter af livet og samfundet,  
danner en rød tråd i Lemmerz’ værker. Lemmerz belyser gennem sine værker aspekter af 
menneskets tilværelse, som grundet samfundsmæssige moralske normer, som den brede be-
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folkning betragter som utalelige, eller ikke ’stuerene’; selvom udgangspunktet er en belysning 
af, og en kommentar til allerede eksisterende fænomener i menneskets tilværelse.  
 
Rosenkranz har gennem sin definition af det hæslige, opstillet en række kategorier for indde-
ling af hæslighed, hvilke kan bruges som bedømmelseskriterier i forhold til bedømmelsen af 
hvorvidt, og hvorfor noget er hæsligt eller ej. Derudover kan det hæslige understøtte det 
skønne i kunsten, gennem den indlejrede kontrast mellem de to begreber. Hvis det hæslige 
bruges som understøttende element for det skønne, kan kontrasten mellem de to æstetiske 
elementer, være med til at fremhæve det skønne i værket, hvilket Rosenkranz omtaler, som 
det sunde tiltalende ved det hæslige (Rosenkranz 1990: 48). Et eksempel på dette er Michel-
angelos udsmykning af det Sixtinske Kapel i Vatikanet. Michelangelo har her udsmykket alter-
væggen med en portrættering af dommedag. Her virker de hæslige elementer, i form af den 
visuelle skildring af konsekvenserne for de ikketroende, i form af djævles afstraffelse af disse, 
som understøttende element for det skønne i billedet gennem illustrationen af de troende, 
som ledsages til paradis af engle. 
Man kan i forhold til Rosenkranz’ definition af det hæslige argumentere for, at Rosenkranz’ 
samtid spiller en væsentlig rolle i forhold til hans teori, idet hans definition og kategorisering 
af hæslighed er præget af datidens etik og moralbegreber, som på flere punkter adskiller sig 
fra nutidige. Dette ses eksempelvis på Rosenkranz’ holdning til, at det hæslige ikke kan stå 
alene, da ingen ifølge Rosenkranz har behov for at se på noget, der er udpræget hæsligt, hvil-
ket fremgår i følgende citat: 
 
”Billedet af et Kristushoved ville enhver uden betænkning stille op overalt; Det ville man ikke 
gøre med en maske af Mefisto. En sådan isolering ville indrømme det hæslige en selvstændighed, 
som strider imod dets begreb, mens det skønne i maleriet kan isoleres helt ned til stillebenet” 
(Hagen, 2002: 49). 
 
Dette synspunkt kontrasterer æstetikken i flere af nutidens provokerende værker, hvor ud-
præget uskøn og ensidig hæslighed skildres. Lemmerz har udarbejdet værket The Saatchi Pe-
nis, som forestiller den engelske erhvervsmand og kunstsamler Charles Saatchis afhuggede 
penis i et pissoir. Budskabet i værket er ifølge JHM fra Horsens Kunstmuseum, en bevidst pro-
vokation rettet mod Saatchi. Værket bærer ikke præg af en bevidst inkorporering af nogen 
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former for æstetisk skønne elementer, da det er en direkte kommentar til den øgede indfly-
delse som kunstsamlere via deres kapital har i kunstverdenen. Værket kan defineres som et 
rent hæsligt værk, hvor hæsligheden er en del af det provokerende budskab, som værket sig-
nalerer. 
Rosenkranz beskriver i sin æstetik, hvordan han flere gange har følt ubehag ved at have skul-
let arbejde med visse emner: ”Ich habe scheussliche Materien berühren und gewisse Dinge bei 
ihrem Nahmen nennen müssen” (Rosenkranz, 1990: 8). Dette afspejles også i Rosenkranz’ defi-
nition af det sunde og usunde tiltalende ved det hæslige. Gennem det sunde og usunde tilta-
lende argumenterer Rosenkranz for, at visse perioder i historien er præget af moralsk forka-
stelige tendenser. Ud fra denne synsvinkel kan visse dele af Rosenkranz’ definition og katego-
risering af det hæslige, virke forældede, da der er forskel på nutiden og datidens opfattelse af 
moral og etik. Derudover kan man argumentere for, at der mellem Rosenkranz’ samtid og nu-
tiden, kan være opstået behov for udvidelse og revidering af kategorierne, og kategoriserin-
gen i det hele taget, da æstetikken og derigennem også det hæslige som begreb, løbende ud-
vikler sig i takt med skiftende moral - og etikbegreber i samfundet.  
 
Favrholdt om æstetiske oplevelser og parametre 
Begrebsanalyse 
Favrholdt forsøger ikke at formulere en definition af, hvad begrebet æstetik indebærer, men 
han forklarer at det dækker over alt fra det skønne til det hæslige. Da æstetik  er en omfatten-
de del af menneskets tilværelse, giver han ikke én endelig forklaring på menneskets æstetiske 
tilgang til dets omverden. Derfor fokuserer Favrholdt ikke på æstetikbegrebet, men han inte-
resserer sig derimod mere for æstetiske oplevelser, som han sammenholder med kunstneri-
ske oplevelser. I parameterteorien beskrives det, hvorledes et værk både kan have æstetisk 
skønne og ligeledes uskønne kvaliteter. Det vil sige at noget, der ikke umiddelbart synes 
smukt, godt kan være smukt, hvis det teknisk er godt udført, eller hvis det hæslige er godt 
formidlet. Her kan der drages paralleller til Christians Lemmerz’ skulptur af sine egne tænder, 
der er udhugget i sort marmor. Denne skulptur er på sin vis hæslig, da den forestiller Lem-
merz’ tandsæt, der i hans optik er hæslige. Dette kan menes at være et forsøg på at udfordre 
samfundets skønhedsideal omhandlende, at alle mennesker ønsker at have flotte og hvide 
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tænder. Men selvom tænderne er sorte og hæslige, er det alligevel en smuk skulptur, da den er 
teknisk flot udført i smukt materiale. 
 
Favrholdts teori 
Favrholdts teori er præget af hans subjektive meninger og tilkendegivelser. Dette er tydeligt 
for læseren, og derfor er det en nødvendighed at have dette for øje. Det virker som om, han 
ønsker at overbevise læseren om, at vedkommende skal tilslutte sig enigheden om parameter-
teoriens korrekthed. Dette gør han blandt andet ved at opstille kritik af andre teorier, selekte-
re sit indhold og ikke mindst at argumentere bedst muligt.  
Til trods for at det virker til, at det meste af indholdet er selekteret, kan Favrholdt med afsnit-
tet Æstetisk oplevelse forklare nogle af de faktorer, han mener spiller en afgørende rolle i 
menneskets oplevelse af omverdenen og ikke mindst kunst. Dette afsnit forklarer, hvorfor han 
mener, at nogle mennesker kan finde et bestemt værk smukt, mens andre derimod finder det 
hæsligt.  
 
Favrholdt kan med sin parameterteori gøre kunstbegrebet mere 'håndgribeligt' i den forstand, 
at værker sammenlignes ved at gøre brug af ’et målbart værktøj’. Derved sammenlignes og 
vurderes de givne kunstværker ud fra samme målbare kriterier. Ved dette udelukkes den sub-
jektive mening og vurderingen sker på baggrund af objektive kriterier. Et problem ved denne 
måde at afgøre værkers kvalitet, er resultatet – et tal. Hvis publikum, museumsinspektør, an-
melder og lignende skulle være interesseret i at se, vurdere eller opleve kunst, er tal ikke en 
uddybende måde at beskrive værkers kvaliteter. Dette kan for så vidt synes absurd, at et tal 
ville kunne erstatte samtlige beskrivelser, som for eksempel de tekniske såvel som æstetiske 
elementer i  kunstværket. 
Det positive ved parameterteorien er, at den - modsat projektets andre anvendte teorier - er 
praktisk anvendelig, og også undersøger kvaliteten af det teknisk udførte arbejde såsom ek-
sempelvis penselstrøg. Dette er en kvalitet, som mange andre teorier ikke tager højde for. Dog 
er der ikke taget højde for, at der kan forekomme tekniske normbrud, der til tider kan være 
epokegørende.  
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Parameterteoriens mangler  
Det kan diskuteres, hvorvidt det er muligt at foretage en helt objektiv vurdering og sammen-
ligning af kunstværker, da mennesker sanser og oplever sine omgivelser forskelligt. Man kan 
forsøge at anvende parameterteorien med en objektiv tilgang, men den vil altid til en vis grad 
være præget af subjektive meninger.  
Parameterteorien tager afsæt i genstanden og ekskluderer den subjektive oplevelse, da det er 
de iboende træk i værkerne, som er i fokus. Det kan derfor synes mærkværdigt, at Favrholdt 
redegør for menneskets oplevelse af omverdenen i afsnittet Æstetisk oplevelse, hvorefter han 
fremstiller en teori, der ekskluderer subjektivitet.  
Teorien er uhensigtsmæssig, da den kræver en stor referenceramme, for at kunne sammen-
ligne og rangere værker. På denne måde forbeholder han brugen af parameterteorien for in-
tellektuelle kunstkendere.  
Ifølge Favrholdt kan de personer, der anvender parameterteorien selv afgøre, hvor omfatten-
de pointskalaen skal være. Hvis der i fremtiden bliver skabt værker, der så at sige ’springer 
skalaen’, kan denne til enhver tid udvides. Dette er et problematisk område af parameterteo-
rien, da definitionen af kunst derved er i en konstant forandring, og at parametrene derfor 
nødvendigvis må følge med denne forandring.  
Hvis forskellige personer eller institutioner har forskellige opfattelser af, hvor bred pointska-
laen skal være, kan der ikke sammenlignes værker, der befinder sig eksempelvis på to forskel-
lige museer med forskellige pointskalaer. Det vil altså være problematisk generelt at sammen-
ligne kunstværker, og det vil være et stort arbejde for institutioner. 
Elementer i Favrholdts teori er paradoksal, hvilket giver anledning til skepsis. Han hævder 
eksempelvis, at dét der anses for værende ikke-kunst hurtigt glemmes. Dette synes dog ikke 
at være tilfældet. Han mener for eksempel ikke at Lemmerz’ sammensyede svinekroppen kan 
siges at være kunst. Da han netop selv nævner dette eksempel, kan det argumenteres, at den-
ne installation er stadfæstet som værende husket, og dermed ifølge hans teori er kunst.  
Det kan diskuteres, hvorvidt de enkelte parametre i teorien favner tilstrækkeligt, eller om de 
derimod afgrænser kriterierne for, hvad der er god kunst. Eksempelvis er parameteret inte-
gration afgrænsende, da Favrholdt hævder, at der i stor kunst ikke er noget, der er tilfældigt, 
og at kunstværkerne derfor er fuldt integreret. Et eksempel på, at det ikke altid forholder sig 
således, er den amerikanske kunstner Jackson Pollocks (1912-1956) værker, der er skabt på 
baggrund af tilfældigheder i skabelsesprocessen. Han havde i årene omkring 2. Verdenskrig 
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en central rolle i udviklingen af den abstrakte ekspressionisme, hvor han udviklede frie og 
forestillingsløse malerier. Han lagde lærredet på gulvet, så han fra alle fire sider kunne stænke, 
dyppe eller kaste farver på lærredet (Den Store Danske: Jackson Pollock). Dette er et glimren-
de eksempel på, at et kunstværk godt kan være skabt ved tilfældigheder i processen, og allige-
vel være et anerkendt kunstværk. Dog skal det pointeres, at selvom der er elementer af tilfæl-
digheder i processen, er fremgangsmåden og ideen ikke tilfældig. Dette eksempel stemmer 
ikke overens med Favrholdts integrationsparameter og ønsket om fuldt integreret kunst.  
 
Parameterteorien i forhold til Arken og Horsens Kunstmuseum 
Da Favrholdt er kritisk overfor institutionsteorien, kan det for så vidt være besynderligt at 
sammenligne hans teori med udtalelser fra repræsentanter for institutioner. Men DJR fra Ar-
ken og JHM fra Horsens Kunstmuseum både understøtter og modstrider Favrholdts teori.  Et 
af formålene med, at Favrholdt har udviklet sin parameterteori er, at han vil give et udgangs-
punkt for at eksempelvis Statens Kunstfond, kan bruges til at afgøre, hvad god kunst er.  
Arken udvælger sine udstillinger og kunstværker på en helt anden måde, end parameterteori-
en ville gøre. DJR forklarer, at Arken udvælger kunstværker ved at se på, hvem kunstneren er, 
og om Arken ønsker at have et samarbejde med vedkommende i forhold til tidligere værker. 
Er der tale om en ung kunster, tager Arken forbehold for vedkommendes udvikling og poten-
tiale. Derudover ses der ligeledes på, om værkerne bifaldes af publikum. DJR udtaler således 
om de besøgende og deres opfattelser af kunst:  
 
”Indenfor hvert segment er der meget forskelligt blik på tingene. Men gennem konkurrencer i 
brugernes ’Klub Arken’ har vi også fundet ud af at tingene ikke altid er som man regner med, og 
at de gamle hattedamer ikke altid bare vil se på gamle Claude Monet malerier. Det er ikke så ste-
reotypt. (22:20-24:30)”  
 
Hun pointerer, at Arken også skal tage højde for, at det er en institution der skal kunne løbe 
rundt (14:40-15:40). Derfor er det vigtigt, at der indkøbes værker, der tiltrækker folk.  
Af disse udtalelse kan det ses, at Arken – modsat Horsens Kunstmuseum – ikke udelukkende 
køber kunst som selve institutionen finder interessant. Kunstner, publikum og økonomi er 
dermed også vigtige faktorer, der har indflydelse på, hvilke kunstværker Arken indkøber og 
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udstiller. Der anvendes ikke en form for skabelon, hvorfra kunstværker udvælges, hvilket i høj 
grad er modsat Favrholdts konkrete parameterkriterier.  
Arken har ikke specielle kriterier for, hvad de ikke ønsker at udstille. Derfor har museet me-
gen forskellig kunst. Dette indbefatter alt lige fra oversavede køer til sølvpapirsfolie i farvede 
glasrammer. Disse to eksempler kan ifølge DJR være meget provokerende for nogle, mens de 
for andre er fascinerende (18:10-19:17). Nogle beskuere finder det dybt provokerende, at 
sølvpapir anses som et kunstværk, når det placeres på et museum. Men som DJR også forkla-
rer, er kunst  meget subjektiv, hvilket hun mener, er charmen ved kunstfaget (20:47-21:06). 
Arken har dermed en positiv indstilling til provokerende kunst, hvilket modsætter sig Favr-
holdts påstande om, at provokation ikke kan anses som værende en parameter. DJR udtaler i 
forhold til provokation som gentages: 
 
”Der er også noget med gentagelsen i forhold til provokationen, jeg mener bliver det ved med at 
være lige slemt, altså hvis det bliver mere og mere acceptabelt når man har gjort det ti gange, så 
er det måske fordi at der er en grænse der har flyttet sig, på en eller anden måde” (38:05-38:34).  
 
Dette er Favrholdt uenig i, da provokerende ikke-kunst ifølge Favrholdt ikke tåler gentagelser 
– kun god kunst bør opleves flere gange. Det kan diskuteres, om dette ikke afgrænser kunst og 
dermed forhindre den i at kunne udvikle sig. Favrholdt og DJR har forskellige opfattelser af, 
hvad der kan kaldes kunst. Favrholdt har opstillet et eksempel på en parameterscoring, hvor 
han sammenligner forskellige værker. Et af de værker han har medtaget i sammenligningen, 
hænger på nuværende tidspunkt på Arken. Det er værket Flex Pissing/Björk er en nar fra 1997 
af Claus Carstensen i samarbejde med Superflex. Favrholdt giver kun værket 2 point ud af 100 
mulige, og vil derfor karakterisere det som ikke-kunst (Favrholdt, 2000:148). Arken er af en 
markant anden opfattelse af billedet, der i sin tid købte det for 80.000 kr. Dette medførte iføl-
ge Favrholdt en større avisdebat om eventuel korruption. Daværende direktør for Arken, 
Christian Gether, udtalte i forbindelse med købet, at værket er et hovedværk i dansk kunst 
og: ”(…) udtryk for en kolossal kompleks tolkning af eksistensen på kanten af det 21. århundrede” 
(ibid., 147).  
DJR og Favrholdt er enige om, at kunstoplevelser er subjektive – selvom kunstdefinitionen 
ifølge Favrholdt er objektiv. DJR forklarer, at den spontane følelse kommer af det sanselige og 
udtryksmæssige, hvis der er balance mellem en kropslig oplevelse og en følelse, der skaber 
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videre tænkning. Disse to kvaliteter understøtter hinanden, og der er ikke decideret tale om 
dårlig kunst, hvis de ikke er til stede, men det vil være sværere (47:55-48:41). DJR og Favr-
holdt er enige om, at sanser og følelser spiller ind ved den enkeltes oplevelse.  
 
Børns umiddelbarhed over for kunstværker er ikke noget som Favrholdt kommenterer, men 
han mener, at kunst skal undersøges for bedre forståelse. JHR fra Horsens Kunstmuseum me-
ner, at børn har hjulpet hende til at forstå visse værker, selvom hun er uddannelse i kunsthi-
storie og er museumsinspektør: "Børn de kan tit hjælpe mig med at løse gåden omkring nogle 
værker jeg ikke selv forstår" (33.47). Trods børns umiddelbarhed og mindre referenceramme 
kan de alligevel give forståelse af kunstværker, netop på grund af deres umiddelbare indtryk 
og oplevelse af kunst. Dette kan tolkes som at voksne grundet større referencerammer, kan 
komme til at overfortolke kunst. Dermed er det ikke altid referenceramme og erfaringsgrund-
lag, der er bestemmende for en kyndig vurdering af kunst, som Favrholdt påstår.  
 
Kant om det hæsliges skønhed 
Begrebsanalyse 
Kants teori beskæftiger sig med, hvordan individet ved en indre følelse bedømmer noget som 
æstetisk. Det skønne bedømmes af den indre følelse, og kan derfor også indebærer det hæsli-
ge, hvis dette giver en indre følelse af lyst. Der er dog visse undtagelser hos Kant, hvor det 
hæslige ikke tillades en plads i æstetik. Der vil derfor i det følgende fokuseres på en analyse af, 
hvor det hæslige ifølge Kant er begrænset i forhold til at være æstetisk: 
 
”(…) eftersom billedkunsten er en kunstart, hvor værkerne er på det nærmeste forvekslelige 
med naturen, har denne kunstart fra sine værker ekskluderet den umiddelbare fremstilling af 
hæslige genstande. Således forestiller man døden (ved en smuk genius) eller krigen (ved Mars) 
allegorisk eller ved hjælp af attributter, der virker tiltalende på os, dvs. de forestiller kun indi-
rekte og via en fornuftsbaseret udlægning, ikke for en fornuftsbaseret æstetisk dømmekraft” 
(Kant,  2005: 153). 
 
Ifølge Kant bruges hjælpemidler og allegorier af forskellig art, til at fremstille det hæslige på 
en forfinet måde. Et eksempel på en sådan fremstilling ses ved kunstneren Jacques Louis Da-
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vids (David) maleri Marats Død (1793).  Dette forestiller Jean Paul Marat, som var en frontfi-
gur på oprørssiden under den franske revolution, som blev myrdet i sit badekar af en kvinde. 
(Janson, 1977: 37). 
Davids allegoriske skildring af denne tragiske hændelse, fremstiller Marat martyrisk i hvide 
klæder og med sine kendte revolutionære skriverier for hånden. Fremstillingen af Marats 
martyrdød er en positiv skildring af en helt, et andagtsbillede, der giver positive associationer. 
Det er ikke den hæslige hændelse i sig selv, der fokuseres på. Snarere er det Marats status som 
revolutionshelt og hans ansigt, der udviser en fredfyldt mine, der afbilledes. Billedet er ikke 
præget af mordet. Der er kun et meget lille omfang af blod i billedet, som ellers ville være na-
turligt at forestille sig i forbindelse med et knivdrab. Det kan siges, at selvom det er en hæslig 
hændelse, der skildres på dette billede, så er hændelsen vendt til at fokusere på det smukke 
ved hændelsen: En smuk og fredfyldt martyr i sit badekar.  
Selvom dette billede indeholder en realistisk malestil, argumenterer Kant for, at hæslige gen-
stande ikke skildres umiddelbart i kunsten. Det er således ikke det hæslige, der skildres, som 
det ser ud naturligt, men det er kunstneren, der via en fornuftbaseret udlægning, trækker det 
smukke frem af det hæslige. Dette bliver problematisk i forhold til nogle af de senere kunstar-
ter, for eksempel fotografiets indtog i 1830’erne (Den Store Danske: fotografi). Denne kunst-
art kan være en direkte skildring af verden, som den er i det øjeblik, billedet tages i. Selvom 
der også kan manipuleres og ændres ved fotografier, kan det samtidigt være en fuldstændig 
umiddelbar skildring, hvilket Kant ikke anerkender som æstetisk i kunst. Det berømte foto-
grafi Migrant Mother af Dorothea Lange, der viser en fattig landarbejder med sine to børn i et 
telt i USA, kan siges at være en meget umiddelbar fremstilling af denne moders kummerlige 
livsforhold, og forsøget på at forsørge sine to sultende børn (MOMA: Migrant Mother). Dette 
billede er en realistisk skildring, da menneskene der afbilledes er autentiske og viser deres 
reelle livsforhold, men billedet kan siges at have et smukt udtryk.  
For Kant er det hæsliges plads i æstetik et spørgsmål om fremstilling. Dette kan på nogen vis 
også være gældende i dag, selvom det som tidligere er nævnt, har nogle problematiske sider. 
JHM fra Horsens Kunstmuseum fortæller, hvordan dette viser sig i nogle af Lemmerz’ værker.  
 
” (...) der er også nogle af de der marmorværker han har lavet, som er rigtig, rigtig voldsomme. 
Folk der ligger sprættet op med indvolde ud over det hele. Men så fordi det alligevel holder sig 
inden for rammen, fordi det er det her hvide marmor… Så har det alligevel den her æstetik, og 
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det kan godt være det er en grotesk æstetik, men det er jo alligevel meget æstetisk og meget 
smukt” (39.0). 
 
I interviewet fremhæver hun Lemmerz marmorskulpturer, der grotesk fremstiller lemlæstede 
menneskekroppe. Dog bidrager kvaliteten af kunstnerens arbejde samt det klassiske materia-
le til, at en form for ambivalent følelse af skønhed og absurditet hviler over værkerne.  I dette 
tilfælde er det, som Kant fremhæver netop disse attributter, der bidrager til værkets skønhed, 
og på sin vis overdøver motivets groteskhed. Hvis det var fremstillet i motivets naturlige far-
ver og materialer, ville det have et helt andet udtryk, der måske endda kunne frembringe en 
følelse af væmmelse. Netop følelsen af væmmelse udtrykker Kant som den eneste følelse, der 
ikke kan forbindes med det smukke: 
 
”Der er kun én slags hæslighed, der ikke kan forestilles i overensstemmelse med naturen uden 
at spolere et hvert æstetisk velbehag og dermed det skønne i kunsten, nemlig det, der vækker 
væmmelse.” (Kant, 2005:151) 
 
På sin vis kan det uddrages af Kant, at det hæslige ikke må være for realistisk skildret, hvis det 
samtidigt skal være skønt. Æstetikken er tilnærmelsesvis synonym med det smukke, som i 
visse tilfælde er smukke skildringer af det hæslige. Kant har på den måde et snævert syn på 
det hæsliges plads i æstetik, hvilket kan skyldes hans samtid, hvor primært bestillingsarbejde 
fra konge og kirke udgjorde kunstnerisk begrænsning. Da disse ikke var interesseret i at blive 
hæsligt fremstillet, kan det tænkes at dette blandt andet er skyld i det hæsliges begrænsede 
tilstedeværelse i kunst. 
Denne opfattelse er i dag en anden, hvor hæslighed i sig selv også bifaldes i kunst. På nogle 
punkter, sætter kunst i dag det hæslige i centrum, selvom det er æstetiseret gennem materia-
ler og kunstnerisk dygtighed, hvor det hæslige i 1700-tallet fokuserede på skønheden ved et 
hæsligt motiv, for eksempel martyren frem for mordet i Davids Billede. 
Michael Kviums billeder kan være eksempel på dette, da de ofte fokuserer på det hæslige ved 
menneskets ydre og indre.  
 
”Den sorte humor og den konsekvente insisteren på en kunstnerisk billedæstetik – hos Kvium 
den gennemførte anvendelse af det groteske som bærende element i en grimhedens æstetik, 
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der både overskrider skønhedsidealer og moralske normer – bevirker at han kan tage tabube-
lagte emner op uden at blive moraliserende. Det er også derfor han[sic] billeder både kan væk-
ke væmmelse og fascination hos beskueren” (kunstdk: Michael Kvium). 
 
Her beskrives kunstneren Michael Kviums brug af det groteske som bærende element i sin 
kunst. Desuden beskrives det, hvordan en konsekvent brug af humor er fremtrædende i Kvi-
ums værker. Denne humoristiske tilgang til de groteske og absurde sider ved mennesket, er 
med til at understreget det hæslige i billederne på en karikeret måde.  
Brugen af humor og karikatur kan på den ene side være med til at mindske alvoren i billedet, 
og dermed gøre det mere virkelighedsfjernt, så det ikke er så væmmeligt for beskueren. Det er 
samtidig også med til at sætte et fokus på det hæslige, som ifølge Kant ikke er æstetisk, men 
her fremhæves som en del af grimhedens æstetik. 
I det følgende sættes fokus på smagsdommen og grunde til at mennesket bedømmer genstan-
de som æstetiske. Kant baserer alle æstetiske domme på subjektive følelser hos individet. Det 
ligger frit for mennesket at bestemme det æstetiske. ”Der findes ingen regel for smagen, der ud 
fra begreber er i stand til at bestemme, hvad der er æstetisk. For enhver bedømmelse baseret på 
en smagskilde er æstetisk, dvs. en følelse i subjektet” (Kant, 2005: 81). Det æstetiske begreb bli-
ver således uendelig bredt, da individet ifølge Kant ikke begrænses af æstetiske rammer, men 
er fuldstændig subjektivt. Dette udsagn kan dog forekomme modstridende med følgende ud-
sagn: ”Smagsdommen fordrer alles samtykke; og den, der erklærer noget for at være smukt, vil, 
at alle skal bifalde den foreliggende genstand og på samme måde erklærer den for smuk.” (ibid., 
86). Her uddyber Kant, hvorledes smagsdommen nødvendiggør et ønske om, at lystfølelsen 
eller opfattelsen af det smukke, er universel. Disse to udsagn virker paradoksale, idet at Kant 
her karakteriserer en forudsætning, der skal være tilstede for, at noget er smukt. Det er her en 
subjektiv følelse af almenhed, der forudsætter det smukke, hvilket gør det smukke regelbun-
det til forestillingen om en fælles følelse. Denne forudsætning modsiger Kants påstand om, at 
smagsdommen af det æstetiske ingen rammer har.  
Forestillingen om at individet vil, at alle skal bifalde de samme æstetiske domme kan fore-
komme problematisk i en nutidig sammenhæng. Dette skyldes at individer ikke partout er 
enige i, hvad der er smukt og hvad der er hæsligt, og der foreligger ikke altid et ønske om en 
fælles smag. Institutionaliseringen af kunst kan medvirke til at individet antager en bestemt 
opfattelse af kunst, men der findes ingen generel regel for en forestillet fælles følelse om det 
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smukke. JHM udtaler: “Kunsteliten kommer når Smagsdommerne, eller Politiken eller Berling-
ske de skriver noget om det (...) Få de rette til at sige det er fedt, så kommer de (1:30:00).  Disse 
instanser er med til at oplyse og gøre opmærksom på, hvordan de synes at kunst skal opfattes. 
De tiltrækker kunstinteresserede til udstillinger, men de kan også vække anledning til uenig-
hed. Der er i dag en almen opfattelse af, at kunst ikke opfattes entydigt. Denne holdning kom-
mer for eksempel til udtryk gennem Horsens Kunstmuseums ideologi omhandlende, at der i 
ingen eller meget lille grad er tekstforklaring til værkerne. JHM deler denne holdning, at der 
ikke nødvendigvis er en fælles smag: ”Jeg går ikke ind for den der helt faste fortolkning af tin-
gene, for jeg tror på at der kan være flere, flere sandheder” (17:0). Dette hænger sammen med, 
at der på museet også gøres brug af en såkaldt white cube7 æstetik. JHM forklarer: ”Vi laver 
ikke udstillinger, hvor vi fortæller hvad I skal tænke og føle, vi forventer at det kan I selv, når I 
kommer (2:51). Der er ikke en fortolkning, der er mere sand end en anden, og dette praktise-
res på Horsens Kunstmuseum, ved at opmuntre til fortolkning uden at publikum præges af en 
forklarende tekst om værkerne. På denne måde kræver kunsten samtidig noget af beskueren. 
Denne måde at forstå kunsten på, modsiger Kants på det punkt, at den æstetiske dom er 
grundfæstet i en forestilling om universel overensstemmelse. En forestilling i dag er, at be-
dømmelse af kunst er individuel og forskellig, og nogle mener endda, at der nærmest ikke er 
en fortolkning, der er forkert.  
 
Kants begreb om æstetik, tillader det hæslige en begrænset plads. Det hæslige kan være æste-
tisk, hvis det er fremstillet smukt. Det er kunstnerens opgave at tilpasse det hæslige, før det 
bliver æstetisk.  Kant bevæger sig mellem de subjektive følelser, der bedømmer smagsdom-
men, men hævder samtidig at individet skal have en følelse af objektiv almengyldighed knyt-
tet til denne. Det er uklart hvor meget den objektive følelse har indflydelse på dommen. Kant 
benævner ikke tilfælde, hvor følelsen af objektivitet ikke finder sted. Desuden udelukker Kant 
at uddybe, hvad denne forestillede objektivitet omfatter. Det uddybes ikke, om objektivitet 
knyttes til hele samfundet, eller om det omhandler det nære sociale fællesskab, som det en-
kelte menneske er knyttet til. 
Det er sandsynligt at der findes tilfælde, hvor mennesker bedømmer noget som æstetisk, men 
samtidig med dette føler sig distanceret til majoriteten, da æstetisk bedømmelse kan afhænge 
                                                        
7 Ved white cube forstås i forbindelse med Horsens Kunstmuseum simpel, lys og minimalistisk værk-
ophængning uden formidling i form af tekstforklaring til værker.  
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af det enkelte menneskes sindstilstand. For eksempel hvis et menneske føler sig dybt melan-
kolsk, der kan det tiltrækkes af kunst, der har en anden form for æstetik, der understøtter 
denne følelse.  
 
 
Bataille om det hæslige som betingelse for nydelse og erkendelse 
Begrebsanalyse 
Det er vanskeligt at opstille Batailles teori i specifikke definitioner af æstetik, kunst, hæslighed 
og skønhed. Bataille beskæftiger sig i højere grad med menneskets drivkraft i at være grænse-
søgende gennem kunsten og sætte sig på kant med samfundsnormerne. Netop i dette ærinde 
lader Bataille sig ikke umiddelbart præge af datidens rammer for samfundet. Hans filosofi 
berører tabubelagte emner som sex, død og vold, hvilke var afvigende i forhold til datidens 
generelle normer, hvilket også gjorde Batailles teori genstand for samfundsdebat.  
Bataille ønsker at belyse skyggelagte sider af livet med det formål, at mennesket i højere grad 
skal få indsigt i sig selv og sin omverden. I denne henseende ønsker Bataille at provokere 
mennesket til at søge selverkendelse. Derfor er erotik, uafhængighed og selvforløsning gen-
nemgående emner i teorien, hvilket tiden efter hans død i 1962 var præget af. 
 
Særligt Batailles teori om kunstens indvirkning på mennesket, skiller sig ud fra de øvrige teo-
retikere. Hvor Bataille udforsker kunst som havende et dominansforhold overfor mennesket, 
er det denne påvirkning der er i fokus, og ikke selve receptionsprocessen som ligger til grund 
for Kants anskuelsesvinkel. 
Batailles teori er dermed frugtbar i et forsøg på at afdække menneskets behov for at udtrykke 
hæslighed gennem kunst, og i en beskrivelse af hvorfor mennesket drages af dyrkelsen af det 
forbudte og grænseoverskridende.  
 
“It is with a sort of mute, inevitable, inexplicable determination, like that in dreams, that the fas-
cinating specters of misery and pain have always lurked among the background figures in this 
carnival of a world. No doubt art does not have the same essential meaning as the carnival and 
yet, in each, a part has always been reserved for that which seems the very opposite of pleasure 
and amusement” (Internetkilde: Supervert). 
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Hæsligheden er hos Bataille en grænse baseret på frygt, der er konstitueret af individets fore-
stillingsevne, og denne grænse må overskrides, for at individet kan opnå større erkendelse.  
Kun de mennesker, som overskrider denne grænse, har mulighed for at opnå erkendelse på et 
højere niveau. Når mennesket således behersker det hæslige vil det have en øget forståelse af  
samfundsmæssige sammenhænge. 
 
Batailles eksempel med fugleskræmslet, som holder fuglene væk fra bondens afgrøder (Inter-
netkilde: Supervert), er et ideelt eksempel på, hvordan det hæslige og skræmmende i kunsten, 
gør det modsatte af fugleskræmslet, nemlig at det har en dragende effekt på mennesket. Dette 
muliggør implementeringen af ny erkendelse hos mennesket. 
Dette er dog ikke en erkendelse på lige fod med Kants æstetiske domme for erkendelse af 
kunsten. Hos Bataille er værkets udtryk i sig selv så kraftigt, at en bearbejdelse i den menne-
skelige psyke ikke er nødvendig. Hos Kant skal værket først afkodes og bearbejdes i psyken 
før det kan føre til ny erkendelse. Dermed er værket hos Kant blot en genstand, der fungerer 
som katalysator for menneskets uafhængige erkendelsesevne. Hvor værket ifølge Bataille i sin 
enestående form rummer så overvældende en kraft, at det får mennesket til at overgive sig til 
en ny livsforståelse. 
 
Bataille hævder, at den hæslige kunst medfører det skønne, da det skønne er indlejret i er-
kendelsen af det hæslige. Kant ville argumentere for, at det hæslige må maskeres af det skøn-
ne førend mennesket kan forene sig med det hæslige. Mennesket har en evne til at genkende 
det skønne i værker, da det er en afspejling af det skønne, som allerede findes i selvet. Når 
mennesket erkender det skønne, erkender det derigennem også det hæslige som en del af det 
skønne hvorfor det hæslige ikke fremmedgøres. 
Bataille mener at mennesket må  acceptere døden som en del af livet, hvis det vil forstå virke-
ligheden. Død og ødelæggelse er dermed elementer mennesket må vedkende sig, for at opnå 
erkendelse gennem kunsten om livet . 
 
“We cannot ourselves (the subject) directly lift the obstacle that "separates" us. But we can, if we 
lift the obstacle that separates the object (the victim of the sacrifice), participate in this denial of 
all separation. What attracts us in the destroyed object (in the very moment of destruction) is its 
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power to call into question — and to undermine — the solidity of the subject. Thus the purpose 
of the trap is to destroy us as an object (insofar as we remain enclosed — and fooled — in our 
enigmatic isolation)” (Internetkilde: Supervert). 
 
At det hæslige er en betingelse for erkendelse, lader Lemmerz og Kvium også til at have for 
øje, da de begge beskæftiger sig med realisme. Den hæslige kunst skildrer virkeligheden og 
menneskers realitet. Michael Kvium har udtalt:  
 
”Jeg prøver på at være en ærlig taler. Sådan her oplever jeg virkeligheden, de her ting lægger jeg 
mærke til inden i mig selv, og udenpå mig selv. De her ting interesserer mig, selvom de gør ondt 
(…) Nogle gange bliver folk rasende, hvis jeg ødelægger deres idé om, hvordan virkeligheden ser 
ud (…) Den kommunikation gennem kunsten er enormt vigtig for samfundet. Den er enormt vig-
tig for det enkelte menneske, og den rækker langt ud over smag” (Det Skinbarlige Øje, 06:26). 
 
I dokumentaren om Michael Kvium ‘Det skinbarlige øje’, siger Kvium, at vil en kunster skildre 
virkeligheden, kan han ikke blot male billeder, der skildrer det smukke, for sådan forholder 
livet sig ikke udelukkende.  
 
”(…) Jeg laver jo ikke sådan et billede for at genere nogen. Det grundlæggende i kunst, det glem-
mer vi nogen gange, og det er at det er absolut frivilligt både at kigge på (…) og reagerer eller ik-
ke at reagerer på. Det er vores eget ansvar. Og det er jo også vores eget ansvar hvordan vi ser 
virkeligheden. I det meste af mit arbejde har jeg prøvet at arbejde med de ting, vi er blinde for og 
ikke ser. Det kunne være rart hvis vi alle sammen var pæne og rare, men det er vi jo bare ikke” 
(ibid., 46:02). 
 
Både Kvium og Lemmerz forsøger med deres kunst at ændre noget i beskuerens tankegang, 
ved at konfrontere dem med virkelighedens kendsgerninger, hvilket er et meget væsentligt 
element i Batailles teori om erkendelse af virkeligheden. 
 
“The image of sacrifice is imposed on our reflection so necessarily that, having passed the time 
when art was mere diversion or when religion alone responded to the desire to enter into the 
depths of things, we perceive that modern painting has ceased to offer us indifferent or merely 
pretty images, that it is anxious to make the world "transpire" on canvas” (Internetkilde: 
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Supervert). 
 
Lemmerz er en samtidig kunstner, der er kendetegnet ved sine skildringer af det moderne 
samfunds realiteter, hvilket bevirker at hans værker ofte opfattes som provokerende. Dette 
har han også gjort med udstillingen Eine Gruppenausstellung på Horsens Kunstmuseum. For 
eksempel med værket Bodybuilder Jesus Christ (American version), 2013, som forestiller Jesus 
på korset, i en ikke-traditionel forstand, som en udmagret og forpint mand, men i en meget 
muskuløs version. Værket er aktuelt da dets overdimensionerede kropsforhold, refererer til 
et moderne kropsideal for manden, som kan forekomme unaturligt. Ligeledes understreger 
værket ligegyldigheden i efterstræbelsen, på den perfekte krop, da Jesus’ skæbne symbolise-
rer menneskets forgængelighed. Værket er i sig selv er umiddelbart hverken hæsligt eller 
grimt, men associationerne til Jesus’ korsfæstelse må betegnes som gruopvækkende.  
Bataille skriver: “Modern painting prolongs the repeated obsession with the sacrificial image in 
which the destruction of objects responds, in a manner already half-conscious, to the enduring 
function of religions” (Internetkilde: Supervert). Ved at destruere det givne objekt, den vel-
kendte fremstilling af Jesus, forstår man pludselig livet og objektet på en ny måde. Særligt 
gælder det for Jesus, at han er Guds søn, og om nogen repræsenterer et billede af livet som en 
smuk gave, der ikke bør tages for givet. Det samme gælder kunsten som heller ikke må tages 
for givet. Hvis den tages for givet, vil mennesket aldrig opnå en ny erkendelse af og i livet. 
Michael Kvium udtaler i relation til dette: ”Man kan godt blive i tvivl om hvor meget, man for-
står livet og døden, hvis man i den grad selv forsager den” (Det Skinbarlige Øje, 41:10). 
 
Værket Psycho Virgin, 2013, er en indramning af et hvidt badeforhæng overstænket med blod. 
Psycho Virgin er mere umiddelbar i sin hæslighed, fordi værkets blodige islæt associerer vold 
og mord. Titlen sammenholdt med dette visuelle udtryk, giver associationer til en knap så ro-
mantisk mødomsberøvelse. Værket er en hån mod samfundets forsøg på, at skabe et ’glansbil-
lede’ af menneskets seksuelle debut. Dette glansbillede er nødvendigvis ikke den udprægede 
opfattelse i samfundet, da tabet af menneskets uskyld, ofte er forbundet med smerte. Dette må 
mennesket vedkende sig, da menneskets seksuelle udfoldelser ikke udelukkende er forbundet 
med nydelse, men også kan rumme smerte. 
I henhold til Bataille, hos hvem menneskets drifter spiller en stor rolle, er smerten og volden 
en betingelse for at forstå sandheden bag nydelsen. Vil mennesket opnå nydelse, må dette ske 
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via erkendelse (Sørensen, 2012: 40). 
Alene at ’berøvelse’ af mødom er et alment kendt udtryk, understreger aspektet af samfundets 
fremstilling af uskyldigheden, som en rosenrød tanke, og giver genklang af at mennesket er 
offer for en seksuel krænkelse, der frarøver dette sin uskyldighed – kvinder eller mænd har i 
de fleste tilfælde af egen fri vilje valgt at miste deres uskyld.  
Psycho Virgin referer til en jomfru der nærmest på aggressiv vis, har givet afkald på sin jom-
fruelighed, og har ladet sig rive med af en seksuel besættelse, der har ført til samleje og har 
udmundet i forløsning. Det eneste spor seancen har efterladt sig, er blodstænk på badefor-
hænget. Denne seksuelle forløsning går i tråd med Batailles oplevelse af det mest sublime 
mennesket kan blive udsat for, nemlig nærdødsoplevelsen gennem orgasmen, der samtidig 
rummer skønheden i den ypperste tilstand af nydelse (ibid., 40). 
Derudover er titlen Psycho Virgin en reference til Alfred Hitchcocks horrorfilm Psycho fra 
1960. I filmen bliver en kvinde dræbt i et brusebad, og det eneste publikum ser fra drabet, er 
et hvidt badeforhæng hvorfra blodet løber ud i afløbet.  
Lemmerz har således skabt en kontrast i sin titels reference, Psycho som refererer til det hor-
rible, og Virgin der i sin egenskab er forbundet med idyl og menneskets uskyldighed. Lem-
merz  sætter dermed kaos overfor kosmos. I forhold til denne reference i drabsscenen fra Psy-
cho, kan der drages en parallel til Batailles teori om nærdødsoplevelsen gennem orgasmen. 
Død, liv, nydelse og smerte hænger uløseligt sammen, og ethvert menneske må leve med be-
tingelsen af det hæslige for at kunne opleve det skønne. 
 
Bataille mener at overklassens uddannelsesniveau er konstituerende for dens interesse for 
kunsten, idet uddannelse er præmissen for at forstå kunst. Da ’lavere’ samfundsklasser gene-
relt ikke har det samme uddannelsesniveau, har de heller ikke den samme forudsætning for at 
kunne forstå kunsten (ibid., 43). En gruppe der har økonomisk kapital vil som oftest også have 
flere ressourcer til at styrke og dyrke dens kulturelle kapital8, og vil dermed have en højere 
intelligens indenfor dette felt. Det betyder dog ikke at denne gruppe har bedre smag, det be-
tyder blot, at de har et økonomisk og uddannelsesmæssigt overskud til at få et indblik i kunst-
verdenen.   
Her mener Bataille, at netop fordi overklassen har ressourcerne på deres side kan tillade sig 
                                                        
8 Disse begreber er hentet fra Bourdieus begrebsverden. 
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at lege med hæslighedens æstetik, da det for dem betragtes som en leg og er et indblik i ’pøb-
lens’ verden. Når legen er færdig, ender de atter hjemme i trygge og vante rammer, og kum-
merlighedens hæslighed er dermed ikke et livsvilkår for denne gruppe, som det er for under-
klassen (ibid.). 
 
 
At Batailles synspunkt omkring at kunsten er forbeholdt overklassen, modstrider Kviums øn-
ske om ikke blot at skabe kunst for eliten, som han fra Kunstakademiet er skolet i, men der-
imod at skabe kunst for alle (Det Skinbarlige Øje, 03:02). 
Kvium tilslutter sig til dels Batailles synspunkt i forhold til provokation som konstituerende 
element for erkendelse. Kvium gør dog oprør mod det i teorien fremsatte synspunkt hvilket 
illustreres gennem følgende citat:  
 
”Det kan godt være, at kunst generelt er elitært på nogen måder, men jeg bryder mig ikke om at 
se på det. og jeg har sat mig for, ligesom at prøve at modbevise det. jeg ville prøve på at lave et 
sprog, sådan så det kunne forstås af unge og af gamle, af belæste som ubelæste” (ibid., 03:18). 
 
Kjørup om kunst som institution 
Kunst som åbent begreb 
Kjørup argumenterer for at kunst ikke kan defineres præcist, da den indlejrede dynamiske 
udvikling inden for kunstgenrerne, umuliggør en entydig statisk definition af kunstbegrebet. 
Han tager derfor udgangspunkt i Weitz’ definition af kunsten, som værende et åbent begreb. 
Det åbne begreb defineres af uklare grænser, der dynamisk forskydes grundet udviklingen 
inden for begrebet. Da en nærmere definition af kunstbegrebet ifølge Kjørup ikke er mulig, må 
det i en bedømmelse af, hvorvidt noget er kunst eller ej, forsøges at indkredse faktorer der 
kan bidrage til en afklaring af, hvorvidt der i det enkelte tilfælde er tale om kunst eller ej. Det-
te sker ved hjælp af en afvejning af familieligheder og forskelle i forhold til andre værker. Fa-
milielighederne er genremæssige ligheder, konstitueret af genremæssige prototyper, der vir-
ker som standardeksempler eller arketyper i forhold til kunstgenrerne. Det pågældende 
kunstværk bliver derigennem bedømt på ligheder og forskelle i forhold til disse prototyper. 
Herigennem kan Kjørups definition af familieligheder virke som konstituerende kriterier for 
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bedømmelse af, hvorvidt noget kan defineres som kunst. Kunstnergruppen Superflex, som 
arbejder inden for den relationelle kunstgenre, er udstillet på arken og beskrives på Arkens 
hjemmeside, som følger: ”Superflex arbejder på grænsen af traditionel kunst. I stedet for kunst-
værker udarbejder de "værktøjer", der skaber nye typer møder mellem mennesker og sætter al-
ternative projekter i gang” (Arken: Superflex). Et konkret eksempel på dette er Superflex’ 
værk, ’Superflex Biogas i Afrika’. 
 
”Superflex beskriver deres kunstneriske projekter som redskaber eller værktøj. Superflex Bio-
gas i Afrika er både et seriøst forslag til en konkret forbedring af hverdagen i et udviklingsland 
og et kunstværk, som giver anledning til overvejelser over forholdet mellem rige og fattige lan-
de.” (Arken: Superflex). 
 
Da Superflex Biogas i Afrika ikke er et traditionelt kunstværk og har flere ligheder med et 
ulandsstøtteprojekt end med et traditionelt kunstværk, er dette et oplagt eksempel på et 
kunstværk, der balancerer på grænsen af, hvad der er kunst. Værket må ifølge Kjørup afvejes 
på dets familieligheder til andre værker, før man kan definere det som kunst. 
 
Kunsten som institution 
Kjørup definerer kunstverdenen som en institution i form af et socialt netværk, baseret på 
gensidig anerkendelse, og med et indlejret regelsæt. Institutionen består af personer, aktivite-
ter, genstande og underinstitutioner. Personer med tilhørsforhold til institutionen forholder 
sig til et indlejret regelsæt, som danner grundlag for deres handlinger, gensidige anerkendelse, 
og udnævnelse af genstande, underinstitutioner og individuelle positioner samt titler inden 
for kunstinstitutionens rammer. Definitionen af kunst som institution muliggør derfor en ind-
kredsning af faktorer, der kan være afgørende for, hvilken kunst der opnår bred eksponering i 
samfundet, og hvilke magtfaktorer der indgår i kategoriseringen af god og dårlig kunst. De to 
kunstmuseer Arken og Horsens Kunstmuseum, er gode eksempler på underinstitutioner in-
den for kunsten. Horsens kunstmuseums fokus på kunstnere som Kvium og Lemmerz, er gen-
nem deres udstilling af disse med til at fremme de to kunstneres eksponering i samfundet. 
Herigennem bekræftes disse to kunstneres anerkendelse som værende en fast del af kunsten 
som institution. Kunstnerne er ydermere med til at anerkende kunstmuseerne, idet de udstil-
ler deres værker her. Udstillingerne af kendte kunstnere tiltrækker ofte pressen, hvorigen-
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nem kunstnerne, kunsten og museerne yderligere eksponeres. Dette tiltrækker igen kunst-
kendere og kritikere, hvorigennem udnævnelse og anerkendelse af kunstnere, kunstværker 
og kunstmuseer yderligere fremmes, hvilket eksemplificeres af JHM: ”Kunsteliten kommer når 
Smagsdommerne, eller Politiken, eller Berlingske de skriver noget om det. Så på den måde hand-
ler det egentlig mest om at få en god pressedækning, for så kommer de. Få de rette til at sige det 
er fedt, så kommer de ”(1:30:0). 
Herudfra kan det argumenteres at museumsinspektørernes valg af værker, kombineret med 
pressens eventuelle eksponering af disse, har betydelig indflydelse på den brede eksponering 
af disse i samfundet. Derigennem kan opstå popularitet af individuelle kunstnere og værker 
samt populære tendenser inden for kunstverdenen. 
Et andet eksempel på en underinstitution inden for kunstinstitutionen er den private fond9,  
der har doneret flere af Hirst værker til kunstmuseet Arken. Denne donation er med til at pla-
cere Arken i en mere eksklusiv sammenhæng inden for kunstinstitutionen, idet Hirst i kunst-
verdenen er et anerkendt navn. Hirst tiltrækker derfor både kunstkendere, kritikere og presse, 
hvorigennem Arken indirekte bliver markedsført i forbindelse med Hirst. Denne eksponering 
fremmer også Arkens samfundsmæssige status, som anerkendt kunstmuseum og er med til at 
konstituere Arkens anerkendelse inden for kunstinstitutionerne skabes blandt andet ved en 
udstilling som denne. Udstillingen kan virke som indirekte udnævnelse til at varetage andre 
udstillinger på samme niveau. De to museumsdirektørers uddannelse indenfor kunsthistorie, 
kombineret med deres stillinger som museumsinspektører, er med til at underbygge og be-
kræfte deres respektive anerkendelse og autoritet inden for institutionen kunst. Ydermere 
udnævnes de herigennem indirekte til at være kvalificerede, i deres udvælgelse af kunstgen-
stande og udstillinger til at definere, hvad der er god kunst, og hvad der ikke er. Dette konsti-
tuerer Kjørups teori om kunstinstitutionen, som værende et anerkendelsessystem baseret på 
gensidig bekræftelse (Kjørup 2000:40).  
 
Syntese  
En syntese af de givne teoretikere er vanskelig idet de ud fra deres historiske kontekst, har 
vidt forskellige udgangspunkter. 
                                                        
9 The Merla Art Foundation 
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Historisk set beskæftiger både Kant og Rosenkranz sig med hæslighed gennem henholdsvis 
erkendelse og forholdet til det skønne. Disse teorier er dog på nogle punkter forældede, da de 
i høj grad er præget af deres samtids religiøse indflydelse på samfundsmæssige og moralske 
normer og værdier. 
Ifølge Kant  bedømmes det skønne af en indre følelse, og kan derfor også indeholde det hæsli-
ge. Kant udtrykker dog et snævert hæslighedsbegreb, der gør det vanskeligt at sætte i forbin-
delse med nutidens kunstopfattelse, da hæslighed i dag også indgår i kunst som bærende ele-
ment.  
Rosenkranz  mener, at hæsligheden er en naturlig del af den menneskelige tilværelse, og ret-
færdiggør derfor hæslighedens berettigelse i æstetikken, via en definition af begrebet hæslig-
hed i forhold til datidens begreb om det skønne. Herigennem placerer han begrebet hæslighed 
inden for sin samtids æstetiske ramme.  
En sådan retfærdiggørelse konstituerer igen argumentationen omkring Kant og Rosenkranz’ 
samtids  samfundsmæssige normers indflydelse på teoretikerne. 
Kant argumenterer yderligere, at kun skøn kunst kan være genstand for erkendelse – for kun 
gennem skøn kunst kan det hæslige iagttages – det hæslige er dermed karmufleret af det 
skønne. Det kan forstås som, at Kant mener, at mennesket i kunst ikke vil betragte udeluk-
kende hæslighed, hvis ikke dette sker gennem skønhed. Skønheden er derigennem betingel-
sen for al erkendelse af kunst, da ingen form for kunst ville være mulig, eller ville blive aner-
kendt som kunst foruden dette. 
Bataille argumenterer for at skønhedens eksistens er konstitueret af det onde, som ifølge Ro-
senkranz også er en del af det hæslige. Smerten i det onde eller hæslige er derfor en nødven-
dig forudsætning for at kunne opnå og værdsætte nydelsen af det skønne. Hvilket også konsti-
tueres af Hegels teori om det hæslige og det skønne som negationer, der eksisterer i en sym-
biose baseret på et gensidigt afhængighedsforhold. Denne synsvinkel er dog forskellig fra Ro-
senkranz’ teori, som beskriver det hæslige som relativt i forhold til det absolutte skønne.  
 
I Rosenkranz’ analyse af hæslighed berører han hæslighedens relativitet i forhold til periodi-
ske tendenser indenfor æstetisk mode. 
Definitionen af det hæslige som værende relativt i forhold til mode bevirker også at det abso-
lutte skønne ikke kan være absolut, da en tidligere mode på dens højdepunkt, har være opfat-
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tet som smuk eller skøn. Herudfra kan det argumenteres at det skønne og det hæslige er rela-
tivt i forhold til tid. 
Bataille hævder, at overskridelsen af det ubehagelige kan frembringe noget positivt, gennem 
den fascination og nydelse der kan være forbundet med afprøvningen af det forbudte. I for-
hold til Rosenkranz, som repræsenterer et objektivt synspunkt, kan man definere det forbud-
te som moralsk forkasteligt og derigennem hæsligt, hvilket modstrider Batailles synpunkt, 
hvor en bevidst kontakt med det forbudte, eller hæslige blot fungerer som middel til at nå et 
mål. Herved kan det argumenteres, at Rosenkranz religiøst prægede teori i Batailles øjne del-
vist ville være baseret på fortrængning af menneskelige drifter. Dette konstituerer en argu-
mentation om at grænserne for, hvad der er moralsk forkasteligt og tabuiseret,  har flyttet sig i 
takt med tiden. 
Sammenholdes Favrholdt med Bataille forekommer Favrholdts valg af parametre mangelfulde 
– eksempelvis fornægter han provokations funktion i kunst, hvilket hos Bataille er en af de 
væsentligste betingelser for, at mennesket fordres til erkendelse af et kunstværk. Favrholdt 
tager udelukkende udgangspunkt i genstanden – til forskel fra Bataille - hvor kunsten opstår 
af et menneskeligt behov og således verificeres. Favrholdts parameterteori tilsluttes derfor 
ikke, da parametrene er flertydige, og at det ikke er muligt at lave definitioner på baggrund af 
vage begreber.  
Kjørup og Favrholdt adskiller sig fra hinanden i definitionen af selve kunstbegrebet. Favr-
holdts parameterteori opstiller klart definerede parametre for bedømmelse af kunstværker, 
og han opstiller grænser for, hvad der er kunst, og hvad der ikke er. Kjørup argumenterer 
modsat for, at kunst kun kan defineres som åbent begreb, idet kunsten ifølge Kjørup er dyna-
misk, og at grænserne derfor med tiden forskydes, hvorfor der for at definere kunst, må afve-
jes familieligheder og forskelle i forhold til andre kunstværker. Denne tilgang til kunst kan via 
de fleksible grænser i definitionen sammenlignes med Bataille. Batailles subjektive tilgang til 
kunst er ligesom Kjørups relativ i forhold til tid, hvilket gør at teorien ikke forældes, da den 
ikke er baseret på statiske kategorier og parametre. 
 
Favrholdts teori kan sammenlignes med Rosenkranz’ kategorisering af det hæslige i den for-
stand, at de begge forsøger at opstille parametre for bedømmelse af kunstbegrebet. Ud fra 
Kjørups synsvinkel er dette ikke muligt. Kirken på Kants, Hegels og Rosenkranz’ tid fungerede 
som magtfaktor, og havde råderet over kunst. I dag tilfalder denne råderet institutionalisering 
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af kunst. Tilgange som Bataille og Kjørups giver et tidsuafhængigt kunstperspektiv, der gør 
dem relevante i nutiden.  
Diskussion 
I det følgende afsnit vil det hæslige diskuteres ud fra henholdsvis et historisk, et objektivt og 
subjektivt perspektiv. For at eksemplificere synspunkter vil der inddrages eksempler fra 
kunsthistorien samt fra interviews med henholdsvis JHM og DJR, hvilke vil sammenkædes ved 
hjælp af begreber fra de valgte teoretikere. 
 
Historisk perspektiv 
Gennem historien har kunst været med til at udfordre dens egne og samfundets normer. Dette 
er blandt andet forgået gennem skildring og udstilling af værker, som er blevet opfattet som 
hæslige og provokerende, hvorigennem de har været udgangspunkt for debatter, der har in-
flueret  samfundet og kunstinstitutionen til refleksion af normer og værdier. 
 
I oplysningstiden begyndte samfundet at stille spørgsmål ved det feudale samfunds instituti-
oners autoritet. Ligeledes var naturvidenskaben i denne periode med til yderligere at oplyse 
samfundet. Herigennem blev autoriteternes indflydelse på kunstidealerne mindre, hvilket gav 
mere plads til kunstnernes individuelle behov og muligheder for at udtrykke sig, hvorigennem 
udviklingen i forhold til hvad kunst kunne og måtte indeholde tog fart.  
Det kan herigennem udledes, at i takt med at de feudale institutioners positioner i de vestlige 
samfund blev mindre dominerende, blev der også mere plads til den personlige udfoldelse i 
kunstverdenen, hvorigennem kunsten blev demokratiseret, og kunstens budskaber og idealer 
i højere grad blev præget af de individuelle kunstnere. 
Kunstens rolle i samfundene udvidede sig herigennem og det kan argumenteres, at dette har 
dannet grundlaget for at enkelte kunstværker via provokation har været udgangspunkt for 
samfundsmæssige normbrud. 
DJR forklarer at Gustave Courbet i 1866 malede et stærkt pornografisk billede af en kvindes 
underliv og kaldte det for L'Origine du Monde (Musée d’orsay: The Origin Of the World) , hvil-
ket indledte til en periode i Paris hvor Kabaretter opstod (Lund, 1998:232). Duchamp udfor-
drer kunstopfattelsen i 1917 ved at udstille et urinal (Fountain) som kunstværk (Tate: Foun-
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tain). Wilhelm Freddie maler en penis på en kvindes (buste) kind i 1936 ('Sex-
paralyseappeal'), hvilket fører til frigivelsen og accept af porno i Danmark. Disse kunstværker 
har været genstandsfelt og til tider udgangspunkt for normbrud, og har dermed været epoke-
gørende. Værkerne afspejler den samtid, de er udført i, og der kan derfor videre argumente-
res, at det samme gør sig gældende for de anvendte teoretikere i dette projekt. Rosenkranz og 
Kant var præget af deres samtids religiøse normer. Ligeledes var Batailles værker og teori 
tids- og samfundspræget, da hans behov for at udtrykke sig om seksualitet er et eksempel på 
en daværende tendens i Frankrig, som blev muliggjort gennem oplysningstidens delvise op-
løsning af datidens amoralske syn på seksualitet. Det kan siges at disse værker var med til at 
danne grundlaget for det moderne refleksive og kritiske vestlige samfund. Herigennem kan 
også udledes at provokerende og hæslige værker, kan gælde som markører, for samtidens 
samfundsmæssige opfattelser og normer. Dette konstitueres af Rosenkranz’ begreb om det 
hæslige, som indirekte defineres, som relativt i forhold til tid. Dette modsiges dog af Favrholdt 
som mener, at provokation ikke er et parameter for vurdering af god kunst..  
Den historiske udvikling viser et skiftende forhold mellem den objektive og den subjektive 
tilgang til kunst, og derved også tilgangen til den hæslige kunst. 
 
Subjektive og objektive perspektiver på det hæslige 
Det kan diskuteres hvorvidt det er den subjektive eller den objektive del, som vægter højest i 
forhold til hvad hæslig kunst er. Det subjektive aspekt kommer som før nævnt især til udtryk 
gennem Kant og Batailles teoretiske udgangspunkter. Ifølge JHM indgår der her både  objekti-
ve og subjektive elementer i opfattelsen af kunst: 
 
”Jeg tror meget på, at der er nogle ting i vores samfund som vi koder i en eller anden ret-
ning, der er nogle ting vi lægger i kasse, og siger det her er for meget. Og så er der nogle 
ting, hvor vi siger det her det er godt. Så jeg tror det normalt er sådan et følelsesapparat 
der appellerer til glæde, sorg, tiltrækning og frastødning. Jeg tror fuldstændig det er den 
mekanisme man bruger i de fleste tilfælde, når man ser på kunst. At det også er rent fy-
sisk når man ser et eller andet”(1:41:1). 
 
Ud fra dette synspunkt kan der argumenteres for at der er grænser for hvad subjektet accep-
terer som kunst. Der kan være en objektiv usynlig eller flydende grænse, som påvirkes af kul-
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turens etiske og moralske samfundsidealer. Samfundsnormer er herigennem medbestem-
mende for hvad der defineres som hæslig kunst, hvilket yderligere konstituerer en argumen-
tation om, at grænserne kan være forskellige fra samfund til samfund, idet der også er forskel 
på individuelle samfunds etiske og moralske værdier. Hvad der legitimeres som kunst i nogle 
samfund, tages der afstand fra i andre.  
 
”Den kinesiske samtidskunst er noget af det mest wierd, jeg har set. I Kina er der to 
mænd, en kunstnerduo, som simpelthen har fået en tissemand fra en død mand, som de 
har puttet i vin, og så til ferniseringen skulle alle have vin, det her tissemandsvin. Men 
det er fordi i Kina, der har man jo ikke de samme.. altså der tror man jo en død krop er en 
død krop. Der har de også taget et par døde siamesiske tvillinger, og så har de taget to 
mennesker der skulle sidde på hver side, og så skulle deres blod løbe igennem. Så skulle 
de bytte blod. Og i Kina er det altså samtidskunst. Så der kan man ligesom se, ja hvor 
fanden skal det ende” (1.44.03). 
 
Dette eksempel bruges af JHM til at indikere en form for kunst, som med stor sandsynlighed 
ikke vil accepteres som kunst i et vestligt samfund, da den overskrider etiske og moralske 
normer for, hvad der her anses som acceptabelt. Herigennem kan man argumentere at de ob-
jektive kriterier for, hvad der anses som kunstmæssigt hæsligt, delvist er styrede og derigen-
nem også begrænsede af individuelle samfundsnormer. Derudover kan et subjektivt perspek-
tiv spille ind i forhold til bedømmelsen af det kunstmæssigt hæslige, idet dette kan være for-
ankret i den individuelle livsverden. Der kan være forskel på individuelle vurderinger af 
hvorvidt noget er hæsligt eller ej: ”Det er igen det der, der er ikke to af os der oplever verden ens. 
Og det synes jeg er noget af det vigtige ved kunst og holde fast i. Vi skal ikke opleve det ens” (JHM, 
49:39-49:50). Ved hæslig kunst kan der ifølge JHM skabes refleksion gennem kunst, hvis den-
ne identificeres med noget, som allerede er erfaret. Dette synspunkt danner grundlag for, at 
den individuelle bedømmelse af hvornår noget anses som hæsligt, til dels er baseret på erfa-
ring og erindring, hvilket kan sidestilles med Kants teori, som definerer en individuel indre 
følelse som konstituerende for bedømmelsen af et kunstværk. Ud fra dette kan der videre 
konkluderes at en teori som Favrholdts, der er baseret på objektive parametre, ikke er til-
strækkelig. Ideen om det subjektive erfaringsbaserede element, relativiserer yderligere be-
grebet om det hæslige, idet det hæslige herigennem også konstitueres af et element af person-
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lig erfaring. Dette element er konstituerende for individuelle holdninger, hvilket er et syns-
punkt, der deles af DJR: ”Det er meget forskelligt hvad der provokerer folk. Pris og valg af mate-
rialer kan for nogle være lige så provokerende som en oversavet ko” (DJR, 16:16-16:28) 
En del af Batailles teori omhandler blandt andet at mennesket drages af det hæslige og for-
budte, da det udfordrer normer og idealer i samfundet. Kobles dette med Kants teori omhand-
lende refleksioner gennem oplevelsen af kunstværker, hvorved mennesket kan opnå erken-
delse. Kan der herudfra argumenteres for, at når mennesket drages af et værk, reflekterer det 
over værket i forhold til personlige værdier og holdninger. Herigennem er værket med til at 
forny eller yderligere bekræfte tidligere refleksioner eller erfaringer, hvorudfra det kan udle-
des at kunst kan være et middel til selvforståelse og forståelse af omverdenen. Ligeledes me-
ner JHM i forhold til hæslig og skræmmende kunst: ”Selvom vi tager meget afstand fra det, så 
bliver vi alligevel sådan, jeg ved ikke om man kan sige.. man har en eller anden nysgerrighed i 
forhold til det” (30:10).  
Som udgangspunkt er det hæslige i kunst noget, der i samfundet tages afstand fra, da vi som 
mennesker som oftest ikke har lyst til at skulle forholde os til de mere ubehagelige aspekter af 
tilværelsen. Dette eksemplificeres gennem JHMs forklaring af Kviums kunst: ”Han laver de her 
iscenesættelser af hvordan det egentlig kan være at være menneske, og ret mange af os kan gen-
kende os selv i nogle af de der scenarier, selvom det igen også nogle gange er nogle ting man ikke 
rigtig helst ikke vil forholde sig til” (55:50). Til trods for at det ubehagelige aspekt eksisterer, 
findes der alligevel en form for nysgerrighed for det hæslige. Denne nysgerrighed omtales af 
Bataille, som beskriver det ubehageliges tillokkende egenskab, der ifølge ham kan være med 
til opnåelse af nydelse. Kombineres dette med Kants begreb om erkendelse kan det argumen-
teres, at det umiddelbart hæsliges tillokkende effekt, kan medføre noget positivt i form af er-
kendelse. Denne pointe bliver understøttet af DJR fra Arken: 
 
”Når man snakker om at flytte grænser, er det også vigtigt at tænke på om grænserne overhove-
det skal flyttes? I mødet med kunstværket kan man måske blive klogere på nogle ting når en 
grænse flyttes, fordi man har forstået noget om værket eller omkring sig selv, i mødet med 
kunstværket eller udstillingen” (46:10-46:48).  
 
Denne udvidelse af det individuelle perspektiv på selvet og det omgivne samfund, kan føre til 
nye erkendelser, og derigennem et udvidet og mere kritisk perspektiv på samfundsmæssige 
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normer, som direkte eller indirekte påvirker individet og dets omverden. Kunst kan dermed 
give selvindsigt og samfundsindsigt.  
 
Åbent kunstbegreb og kunst som institution 
Kjørups definition af kunstbegrebet som et åbent begreb, med uklare fleksible grænser, me-
nes at være det mest dækkende i forhold til nutiden og den historiske udvikling inden for 
kunstverdenen. Det gør det, da begrebet er fleksibelt i forhold til kunsts kontinuerlige udvik-
ling, som blandt andet sker på grundlag af genreudvidelser, der retfærdiggøres via familielig-
heder på tværs af kunstbegrebet, hvorigennem ikke begrænses af en decideret rammesætning.  
Ud fra Kjørups definition af kunst som institution kan der argumenteres for, at kunstinstituti-
onen på Kant og Rosenkranz' tid, i høj grad var præget af samtidens religiøse værdier, hvilket 
legitimerede en forholdsvis statisk definition af det hæslige. Institutionen er i takt med sam-
fundets udvikling i form af visse elementer af tilværelsen,i højere grad blevet demokratiseret, 
hvorigennem det hæslige er blevet relativiseret. I dag er kunstinstitutionen blevet betragteligt 
større, grundet demokratisering af både samfund og kunstinstitutionen. Institutionen define-
res i dag af Kjørup som et socialt anerkendelsessystem. Pressen har brug for kunsten som ud-
stilles på museer og gallerier, som omvendt har brug for pressen for at opnå eksponering, som 
kan hjælpe på besøgstal: ”Kunsteliten kommer når Smagsdommerne, eller Politiken eller Ber-
lingske skriver noget om det. Så på den måde handler det egentlig mest om at få en god presse-
dækning, for så kommer de. Få de rette til at sige det er fedt, så kommer de” (JHM, 1:30:0). Un-
derinstitutioner er med til at eksponere kunst overfor befolkningen, og underinstitutioner 
udvælger kunst, som de mener er relevant at eksponere ud fra flere kriterier. Underinstitutio-
nerne er blandt andet bundet af økonomiske begrænsninger i forhold til kapital, i forhold til 
indkøb af kunst, og også en forventning om besøgstal, hvilket bekræftes af DJR: 
 
”Det er meget kompliceret dels fordi der er mange fagfolk, og det er en institution der skal løbe 
rundt, så man skal hele tiden veje tingene op. Man kigger på hvem kunstneren er, om det er en 
man gerne vil samarbejde med i forhold til tidligere værker. Og hvis det er en ung kunstner skal 
man se udvikling og potentiale, og derudover skal man også se om det er noget publikum kan li-
de” (DJR, 14:40-15:40). 
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Ud fra denne betragtning kan der argumenteres for, at dét der i dag bliver betragtet som pro-
vokerende eller hæslig kunst, ligeledes er samfundspræget idet det moderne kapitalistiske 
samfund afgrænser museernes muligheder for eksponering af kunst, idet de er bundet af øko-
nomiske rammer. Yderligere er museerne med til at definere, og i nogle tilfælde udvide græn-
serne for den provokerende kunst, gennem deres indflydelse på hvad der eksponeres. Når 
pressen besøger museerne bliver udstillingerne eksponeret for befolkningen, hvorigennem 
debat kan opstå. Som historien påviser kan dette være med til redefinere samfundsnormer, 
hvorigennem den hæslige kunst kan være med til at redefinere samfundsnormer. 
Konklusion 
Vi fandt gennem vores undersøgelse ud af at, periodiske kunstidealer har haft vidt forskellige 
rammer. Vi kan konkludere at det hæslige i kunst er relativt i forhold til tid og kulturelle nor-
mer i det samfund, som den givne kunst er en del af. I visse perioder har det hæslige haft funk-
tion som afskrækkelse for at fremme den ’gode’ kristne måde at leve på.  
Vores analyser har vist, at det hæslige i dag har mere frit spil i kunst, og at det hæslige i bil-
ledkunst er omdrejningspunkt for kunstnere som Lemmerz og Kvium. Vi har fundet ud af at 
normer i samfundet er bestemmende for den hæslige kunsts rammer, men samtidigt er den 
hæslige kunst konstitueret af grænsesøgning, der udfordrer disse. Æstetikbegrebet forandres 
og udvikles derfor kontinuerligt, og derfor får det hæslige i kunst hele tiden større råderum, 
da grænserne for det æstetisk acceptable udvides. Kunstinstitutionen er i dag med til at defi-
nere det hæsliges grænser, da kunst som institution fremstiller, udvælger og eksponerer 
kunst, hvilket også bevirker at det hæslige er relativt i forhold til den kontinuerlige udvikling 
inden for kunstbegrebet.  
Det hæslige i billedkunst er i dag ligesom tidligere, en forskønnelse af hæslige motiver eller 
emner, men det er også modsat helt almindelige samfundsemner, der bærer på en iboende 
hæslig referenceramme. Det konkluderes derfor at det hæslige udstiller allerede eksisterende 
fænomener af menneskets tilværelse, som af samfundet eller individet kategoriseres som 
hæsligt.  
Ud fra vores undersøgelse konkluderes det at det hæslige gennem provokation kan føre til en 
dybere selvforståelse og forståelse af omverdenen, da provokation ofte er grundlag for reflek-
sion, hvilket kan føre til bekræftelse eller erkendelse af fænomener. Dette bidrager til forstå-
else, og skiller sig ud fra anden formidling. Kunsten kan tillade at udtrykke sig eksplicit kritisk, 
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da den ikke er underlagt samme etiske retningsliner og begrænsninger som andre medier. 
Dette giver kunsten en unik ytringsfrihed og derved stor kritisk handlefrihed. Det hæslige kan 
gennem dets egenskab til at føre til erkendelse, medføre samfundsmæssige forandringer gen-
nem kollektiv erkendelse baseret på samfundsdebat.   
I forlængelse af dette konkluderer vi at kunsten også kan flytte grænser for det enkelte individ, 
eller blot gøre at den enkelte lærer noget nyt om sig selv, og dermed får en større indsigt. 
Kunst bliver i denne henseende et ’værktøj’ til en bevidstgørelse af menneskets egne idealer. 
Resultatet af dette bliver, at mennesket igennem oplevelse af kunst, får bredere forståelse for 
samfundet, samt erkendelse af den større sammenhæng som det er en del af. Dette tilveje-
bringer ideelt set en bredere livsforståelse. 
   
I en sådan betragtning må det konkluderes at kunst, dets normer, samt måden hvorpå det op-
fattes, befinder sig i en kontinuerlig forandringsproces. Det hæslige i kunst er dermed dyna-
misk i forhold til tid. Fordi hæslighed og skønhed er relative i forhold til tid og kultur og sub-
jekt, konkluderer vi at æstetiske begreber ikke kan være absolut sande. En statisk definition af 
æstetiske begreber er derfor ikke mulig, da disse gennem udvikling er relative.  
Perspektivering 
Theodor W. Adorno - Den ny musiks filosofi 
Der kan drages paralleller mellem Adornos holdninger til musik som præsenteres i afsnittet 
her, og til hans holdninger til kunst og æstetik. Dette gør ham relevant i en perspektive-
ring. ’Den ny musiks filosofi’ er et musikpolitisk værk skrevet af den tyske filosof, Theodor W. 
Adorno, som blev udgivet i fuld form i 1949. Adorno er oplært fra Frankfurterskolen som er 
en kreds af tyske filosoffer, og udover at være filosof, er han også  komponist, musikkritikker 
og æstetik teoretiker. Den ny musiks filosofi forsøgte at påvise hvordan den samtidige musik 
blev funktionsforandret af, at blive en del af kommercialiserede masseproduktioner og samti-
dig, hvordan ændringer i det standardiserede samfund fik konsekvenser for den musikalske 
lytte struktur – dette igennem dybdegående analyser af Schönbergs innovative, nyskabende 
kompositioner, og Stravinskys neoklassicistiske kompositioner, i en kombination af  kritisk 
stillingtagen til samfund og samtid.  
Husnr.: 9.1 Hum-bach 3. semester 
 
Gruppe 9 2013 anslag: 179.253 
Side 77 af 85 
Adorno kritiserede den samtidige musikbevægelse. Han mener at Stravinsky havde en frem-
træden rolle i den ny musikbevægelse kapitulation, som Adorno bestemt ikke bifaldte. Dog 
mener Adorno ikke at Stravinsky kan beskyldes for ”sammenbruddet af ethvert kriterium for 
god eller dårlig musik, af alle de ting kriterier, der havde sedimenteret sig fra den borgerlige 
tidsalders begyndelse” (Adorno 1975:15). Sammenbruddet skete hovedsageligt, da musikken 
gik bort fra blot at være en niche ting, til at være en kalkuleret fremstilling af musik som mas-
seartikel. I samtiden var tilfældet at der overalt lanceredes alle mulige forskellige personer 
som store komponister, og det stærkt centraliserede musikliv gennemtvang dermed offent-
lighedens anerkendelse af disse. Derfor var musik ikke længere blot henvendt til et lille fåtal 
af bedre vidende mennesker, men var tilgængeligt for et bredere publikum. Dette førte til 
sammenbruddet af begrebet, og til ændringen af kriteriet for hvad god og dårlig musik var. 
Yderligere skriver Adorno:  
 
”Konsekvensen af dens videreudvikling er kommet i modsigelse til det borgerlige publikums 
manipulerende og samtidig selvtilfredse behov. Den numerisk lille kreds af kendere er blevet er-
stattet af alle de, der havde råd til en plads og ville vise de andre, at de havde kultur. Offentlig 
smag og værkernes kvalitet er faldet fra hinanden” (ibid.,).  
 
Når der skal fældes dom om hvad der er god og dårlig musik, mener Adorno at den er bedst 
egnede til jobbet, er den avancerede komponist. Han kan ifølge Adorno, ikke få hjælp til vur-
deringen i formidlere mellem sig selv og publikum. For kritikere vurderer kun efter hvad de 
forstår og ikke forstår, og kan derfor ikke sætte fuld pris på et avanceret, godt værk. Ligeledes 
vil udøverne, altså musikerne blot lade sig rive med af de værkmomenter, som er mest virk-
ningsfulde og til at fatte (ibid.,). Hvilke derfor også bliver inhabile.  
I forhold til opfattelsen af god og dårlig musik, mener Adorno yderligere at den generelle op-
fattelse af Beethovens forståelighed og Schönbergs uforståelighed er et objektivt bedrag 
(ibid.,). Samtidens musiks mest markante fænomener er ifølge Adorno et resultat af de sam-
fundsmæssige og de antropologiske forudsætninger, som svarer til lytterens forudsætninger. 
Lytteren er et produkt af hvad der foregår i samfundet, både gode og dårlige hændelser. Det 
vil sige, at hvis der er noget der forfærder lytteren, er det fordi det er noget velkendt fra sam-
fundet. De dissonanser der påvirker lytteren, handler dermed om vedkomnes egen tilstand, og 
netop af denne grund findes nogle passager i værker helt uudholdelige (ibid.,). Selvom den ny 
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musik lyder fremmed for den brede offentlighed, så afspejler den ifølge Adorno blot virkelig-
heden. 
Der findes den musik som lyttere tror forstås,  men dette gør de kun fordi den er velkendt.  
Adorno mener at velkendt musik er en død kopi af noget der er lavet før.  
 
”(ibid.,). I forlængelse heraf siger skriver Adorno at det ingenlunde skal være sagt at et værk kun 
kan forstås spontant i sin samtid, men at den samfundsmæssige tendens som helhed kun tillader 
den uforpligtende gentagelse af humanitetens ide i koncertens tomme ceremoniel, mens den fi-
losofiske arv kun tillader det, der forsmår arven.  
 
At forstå et Beethoven stykke, mener Adorno dog alligevel kræver et stykke arbejde af lytte-
ren, faktisk kræver det tit mere arbejde end at forstå et avanceret stykke musik. ”Men da 
kulturindustrien har opdraget sine ofre til at undgå anstrengelse i den fritid, der er afsat til ån-
delig konsum, så klamrer de sig desto mere hårdnakket til overfladen som skjuler væsenet” (ibid., 
17). Med andre ord mener Adorno, at lytterne springer over hvor gærdet er lavest for at und-
gå anstrengelse, og klamrer sig til overfladen, i stedet for at dykke længere ned i værket til 
den dybere mening og det sande væsen af stykket. Dette har kulturindustrien og dens normer 
en del af skylden for. Derudover mener Adorno at befolkningen bliver overhældt med for me-
get let musik, og dermed bliver alt andet musik blot en modsætning hertil.  
 
”Ikke blot er opfattelsesevnen i den grad blevet afstumpet af den allestedsnærværende schlager, 
at den koncentrerede og forpligtende lytten er blevet umulig og gennemsyret af ragelsets erin-
dringsspor, men selve den sakrosante hævdbundne musik er i sin karakter af opførelse, og for 
lytterens liv blevet lig med den kommercielle masseproduktion, og dette lader ikke dens sub-
stans uberørt” (ibid.,).  
 
Masseproduktionen af musik har dermed gjort, at musik for mange blot er blevet noget der 
blot lyttes og slappes af til, og dermed ikke noget der vurderes,  bedømmes og findes en dybe-
re mening i. Adorno afslutter afsnittet således:  
 
”Musikken har del i det, som Clement Greenberg engang har kaldt kunstens opspaltning i kitsch 
og avantgarde, og kitschen, profittens diktat over kulturen har for længst underlagt sig dette 
samfundsmæssige reserverede særområde. Derfor er overvejelser, som tager sigte på udfoldel-
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sen af sandheden i den æstetiske objektivitet, alene henvist til avantgarden, som er udelukket fra 
den officielle kultur. I dag er musikfilosofi kun mulig som den ny musiks filosofi. Det eneste 
holdbare ville være at opsige denne kultur: selv bidrager den blot til at fremme, det barbari, som 
der harmes over. De værste lyttere er næsten de der prompte reagere på Schönberg med et ”det 
forstår jeg ikke”, et udsagn hvis beskedenhed rationaliserer raseri som ekspertise” (ibid., 17-18).  
 
Adorno har en tydelig holdning til hvad god og dårlig kunst er. Han mener at musik og kunst 
der fornyer sig og afspejler samfundets udvikling er en kvalitet. Derfor er Adorno blandt an-
det stor tilhænger af Schönberg og hans tolvtonemusik. Musik skal udfordre publikum i deres 
lytning, da det vil udvide deres intellektualitet. Dermed er det ukendte element som kan være 
udfordrende, grotesk, hæsligt eller provokerende, for Adorno et kriterium for, at et værk har 
kvalitet. Det kan siges at Adorno tilslutter sig musik og kunst som er henvendt mod eliten. 
Masseproduktion gør at der kommer meget mere dårlig musik, og den brede befolkning lader 
sig henfalde til den dårligere musik, som følge af masseproduktionen og samfundsnormen. 
 
 
Alain De Botton – Art as Therapy 
Art as Therapy er en bog udgivet i 2013, som er skrevet af den engelske filosof, historiker og 
forfatter, Alain De Botton. Denne omhandler hvordan kunst kan være en behjælpelig kilde til 
at lindre menneskets indre problemer, sjælens problemer. Alain De Button mener ikke at der 
er noget galt med kunst, han mener derimod problemet er den måde publikum modtager og 
bruger kunst på.  
De Botton udtaler således i et foredrag om hans nye bog “Art is our new religion, and museums 
are our cathedrals” (citat Youtube 01:14-01:18). Han argumenterer i foredraget for, at religion 
og den funktion religion tidligere havde varetaget i samfundet, forsvinder mere og mere fra 
dagligdagen. I stedet kan kunst og kultur i nutidens samfund udfylde og overtage denne funk-
tion, som religion tidligere havde, mener De Botton. Historisk kunne religion gennem det 19. 
århundrede i mindre og mindre grad holde sammen på mennesker, og mens dette skete be-
gyndte mennesket at spørge sig selv hvad der nu skulle ske? 
En lille men indflydelsesrig gruppe af engelske kritikere, kom dengang med et bud på hvad 
der i stedet for religion kunne få  den samlende funktion i samfundet som kunne hjælpe men-
nesket med deres indre kriser og problemer. Dette bud er stadig relevant i dag, og indeholdte 
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kunst og kultur. For eksempel er Platons essays, novellerne af Jane Austen og Matthew Ar-
nolds digte, værker som ifølge De Botton alle rummer en dybere mening, som kan hjælpe 
mennesker med indre kvaler som f.eks. kærlighedsproblemer, filosofiske spørgsmål omhand-
lende eksistens og så videre. De Botton mener herved, at kunst på denne måde overtage den 
tidligere religions funktion i samfundet. I oktober 2013 skrev De Botton en artikel ved navn 
Art galleries should be apothecaries for our deeper selves til den engelske avis The Guardian. 
Denne omhandler nogle af hovedpunkterne fra bogen Art as Therapy. De Botton forklarer: 
 
”Religions have always been clear on to this psycho-therapeutic score. For hundreds of years in 
the west, Christian art had a very clear function: it was meant to direct us towards the good and 
wean us off vice. A lot of Buddhist sculpture had an equally clear mission: to encourage us to 
achieve an inner calm by contemplating the serene expression on the Buddha's face, especially 
his smile. We should take some inspiration from these examples and demand more from the art 
of our times” (De Button 2013: Art galleries should be apothecaries for our deeper selves) 
 
De Botton fortæller at ældre religiøs kunst ofte havde et bestemt formål, i disse tilfælde at 
lede mennesket den ’gode’ vej. Derfor mener han samtidig at mennesker i dag kan tillade sig, 
at forsøge at opnå mere ved oplevelse af kunst, værkernes kvalitet er ikke nødvendigvis faldet. 
Problemet er i højere grad måden mennesket i dag oplever kunst, og derudover mener De 
Botton at der er problemer med museernes måde at formidle og arrangere udstillinger på. 
Et af Alain De Bottons overordnede mål med hans arbejde, og et af hans største ønsker for 
hvad arbejdet skal medvirker, er at ændre måden, som dagens museer er arrangeret efter:. “In 
my ideal museum, you would enter into the lobby and find a map showing galleries devoted to a 
range of topics with which we often need help: work, love, family, mortality, community, status, 
anxiety” (ibid.,) 
På The National Gallery of London er alle rum på nuværende tidspunkt arrangeret efter hvor-
når billederne er lavet, hvilket er en måde, en del mennesker er vant til at museer og gallerier 
er arrangeret på. Billederne er ophængt kronologisk, som var det, det væsentligste for udstil-
lingen, og det modstrider fuldstændig De Bottons holdning til hvordan museer skal arrange-
res (kilde, Youtube 26:30-27:35).  
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“At present, art museums are typically set out under headings such as The Nineteenth Century 
or The Northern Italian School, which reflect the academic traditions in which their curators 
have been educated. But this may not do very much for us in our deep selves. A more fertile in-
dexing system would group together artworks from across genres and eras according to our in-
ner needs” (De Button 2013: Art galleries should be apothecaries for our deeper selves) 
 
Det oprindelige teologiske formål med meget kunst var at det skulle gøre nytte for sjælen og 
det indre, kunst skulle hjælpe mennesket til at leve som Jesus Kristus. De Botton mener som 
følge heraf, at museer og galleriers udstillinger kan arrangeres på en anden, mere inspireren-
de måde, som vil tjene det teologiske formål i højere grad, og som vil opfylde de indre psyki-
ske behov mennesket har. (kilde, Youtube 27:38-28:40) 
Men hvordan skulle dette så fungere i praksis? I foredraget anvender De Botton et eksempel 
med frygt, som kunne være et tema for et rum på et museum. Frygt er et meget betydnings-
fuldt begreb i samtiden, og De Botton mener at han personligt ville elske et rum på et museum, 
som var dedikeret til forskellige værker, der på forskellige måder berører frygt. Værker som 
får folk til at føle noget, som for eksempel at bearbejde en frygt der kan haves. Som i citatet 
ovenfor er netop dette De Bottons grundide til, hvordan museer burde arrangeres. På denne 
måde vil værkernes dybere mening og det de udtrykker være i første række, og det er det der 
er det vigtige,  frem for et årstal og en dato, mener De Botton. (ibid., 30:03-31:10) 
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